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Vorwort
Konzertsäle  der  Gegenwart  bestechen  im  großen  Ausmaß  vor  allem  durch  ihre 
musikalische  Pflege  alter  Meister  und  deren  meisterhafte  Aufführung  und 
Neuinterpretation. Das Überraschende an diesem Umstand ist nun aber nicht die Pflege 
vergangener  Komponisten,  sondern  viel  mehr  die  unverhältnismäßige  Gewichtung 
zwischen der Aufführung alter Meister und der Forcierung zeitgenössischer Komponisten. 
Einen  naheliegenden  Grund  hierfür  kann  natürlich  die  kommerzielle  Ausrichtung  der 
Konzerthäuser  darstellen.  Konzerthäuser  müssen  wirtschaftlich  operieren,  um  den 
Orchesterbetrieb auf höchstem Niveau aufrecht erhalten zu können und sind somit auf die 
Masse und volle  Konzertsäle  angewiesen.  Zeitgenössische Musik hingegen scheint  den 
Zuhörer oftmals zu verwirren und den Anschein zu erwecken, nur eine weitere modische 
Strömung zu sein. Ein wissenschaftlicher Diskurs, der sich mit der Thematik der Musik 
auseinandersetzt, hat immer darauf zu achten, welchen Aspekt der Musik er behandelt, um 
sich so nicht in Widersprüche zu verstricken. Wird in dieser Arbeit von Musik und der 
Verwendung  von  Melodie  gesprochen,  wird  stets  Bezug  auf  die  europäische  Musik 
genommen werden. Da eine globale Theorie über die Melodie den Bogen weit überspanne 
würde,  wird  hier  wie  bereits  erwähnt,  auf  die  europäische  Musik  und  ihren 
außereuropäischen Einflüssen gesprochen werden.
Einleitung
Die  den folgenden  Seiten  zugrunde  liegende  Faszination  Musik  ist  einerseits  leicht 
durch  physikalische  Betrachtung,  als  Kausalkette  von  Ursache  und  Wirkung  zu 
beschreiben, wobei Schallwellen generiert werden, welche auf einen Empfänger treffen 
und unterschiedlichste  Reaktionen  auslösen,  oder  aber  andererseits  durch  eine  nicht 
naturwissenschaftliche  Betrachtung  genauer  betrachtet  werden.  Eine  nicht 
naturwissenschaftliche Betrachtung kann nicht so grob vereinfacht dargestellt werden 
wie  es  eine  naturwissenschaftliche  Betrachtung  ermöglicht,  wo  lediglich  der 
physikalische Prozess beschrieben, nicht aber hinterfragt wird, warum und mit welch 
gezielter Absicht spezielle Klangkomplexe geschaffen werden. Im Laufe der Zeit ist die 
Verwendung  der  Musik,  als  auch  der  Konzeption  selbiger,  großen  Veränderungen 
unterlegen.  Die  Entwicklungsgeschichte  der  Musik  ist  schon  unzähligen  Forschern 
Passion gewesen und als Resultat findet sich die Geschichte der Musik in unzähligen, 
umfangreichen Nachschlagewerken wieder. Über die Zeit hinweg ließ sich die Musik 
auf zwei Bausteine zurückführen. Dies war einerseits die zugrundeliegende Grammatik, 
welche der jeweiligen Zeit entsprechend der Konzeption eines Werkes ein Gerüst stellte 
und die Aussage,  welche der ganzen Konstruktion erst eine Funktion zuschrieb. Die 
fortlaufende  Entwicklung  harmonikaler  Lehren  führte  somit  auch  zugleich  zu  einer 
Weiterentwicklung der Aussage.  Musik war somit immer an Harmonie und Melodie 
gebunden. Dieser Zusammenhang ist jedoch aufgrund der ungenauen und differenten 
Determination der Begriffe von Harmonie und Melodie äußerst problematisch. In der 
Vergangenheit fanden diese Begriffe äußerst divergente Verwendung. Einerseits konnte 
unter  Melodie  eine  rhythmische  Struktur,  eine  tatsächlich  vorgeschriebene 
Stimmführung, oder aber auch ein überstehender Gedanke der Musik sein. Dieses kurze 
Beispiel  verdeutlicht  nun  schon,  dass  es  unmöglich  ist,  eine  über  Epochen  hinweg 
reichende  Terminologie  von  Harmonie  und  Melodie  herzustellen.  Um jedoch  einen 
Faden durch die Geschichte spannen zu können, werden nun einzelne herausragende 
epochale  Veränderungen  der  Musikkomposition  und  die  damit  zusammenhängende 
geänderte  Verwendung  und  Bedeutung  der  Melodie  herausgegriffen  und  deren 
Auswirkung auf die Konzeption und Rezeption von Musik genauer beleuchtet werden.
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1. Entwicklung der Melodie
Die  Ursprünge  der  Musik  lassen  sich  vordergründig  auf  kultisch  –  meditative 
Verwendung von Musik zurückführen. Es darf aber nicht außer Acht gelassen werden, 
dass  in  derselben Zeit  Musik auch als  Unterhaltung und Zeitvertreib fungierte.  Die 
gewichtigere Bedeutung kommt jedoch der kultischen Verwendung zu. Gerade zu einer 
Zeit,  als  es  noch  keine  Schrift  und  somit  keine  Möglichkeit  der  detaillierten 
Überlieferung gab, ist es schwierig, über die Bedeutung und Verwendung der Musik zu 
sprechen.  Da  das  wissenschaftliche  Arbeiten  auf  schriftliche  Überlieferungen 
angewiesen  ist,  ist  eine  Auseinandersetzung  mit  der  Melodie  in  der  Musik  zeitlich 
eingeschränkt. Vorweg sei natürlich erwähnt, dass die heutige europäische Kunstmusik 
stark  durch  außereuropäische  Einflüsse  geprägt  und  maßgeblich  beeinflusst  wurde. 
Nordafrika,  Kleinasien  und  Asien  waren  für  die  Entwicklung  der  europäischen 
Kunstmusik,  deren Instrumente und Rezeption von großer Bedeutung. Aufgrund der 
mangelnden Überlieferungen ist  eine Verwendung der Melodie in der  Musik jedoch 
kompliziert und um Mutmaßungen und Fehlinterpretationen zu vermeiden, wird erst ab 
der Konzeption des gregorianischen Chorals auf die Verwendung und Bedeutung der 
Melodie in der Musik eingegangen. Es ist natürlich selbstverständlich, dass die Melodie 
bereits weit vor dem gregorianischen Choral eine gewichtige Rolle inne hatte, welche 
aufgrund  unvollständiger  Quellenlage  jedoch  nur  teilweise  hergestellt  werden  kann. 
Würde  direkt  beim  gregorianischen  Choral  begonnen  werden,  würde  jene  Epoche 
ausgelassen  werden,  welche  für  das  europäische  Abendland  über  Jahrhunderte  von 
größter Bedeutung war. Aufgrund überlieferter Forschungen im Bereich der Harmonik 
und der starken Pflege der „schönen Künste“ ist es von Vorteil,  Augenmerk auf die 
griechische  Antike  zu  lenken,  um  diese  auf  die  Bedeutung  und  Verwendung  der 
Melodie hin zu untersuchen.
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1.1 Melodie in der griechischen Antike
Wird die Musik und sogleich auch die Verwendung und Bedeutung der Melodie in der 
griechischen Antike  betrachtet,  ist  es  notwendig  darauf  Acht  zu geben,  in  welchem 
gesellschaftlichen Zusammenhang diese in der griechischen Antike Verwendung fand. 
Hier  ist  es  förderlich,  sogleich  eine  Unterscheidung  zwischen  kultischer  und  rein 
künstlerischer Verwendung zu treffen. Natürlich gibt es hier laufend Überschneidungen 
und beide Verwendungen stehen unter wechselseitiger Beeinflussung.
Diese Unterscheidungen sind für die Funktion der Melodie äußerst wichtig und eine 
Überschneidung dieser Beiden ist am Beispiel der musischen Wettkämpfe zu Ehren der 
Götter am einfachsten zu verdeutlichen. Musische Wettkämpfe wurden beispielsweise 
zu  Ehren  der  Götter  abgehalten  und  zugleich  wurde  auch  der  fertigste  und 
künstlerischste  Musiker  der  Mitstreiter  ermittelt.  Eine  genaue  Beschreibung  der 
Verwendung und Funktion der Melodie ist aufgrund mangelnder Aufzeichnungen aber 
durchaus problematisch.
Erste  Hinweise,  welche  Funktion  die  Melodie  ausübte,  sind  aus  einer  Kombination 
historisch- geschichtlicher Erzählungen ersichtlich. Das Epos war für die griechische 
Antike vor dem Theater wohl die wichtigste künstlerische Form der Zeit.  Einerseits 
diente sie zur Überlieferung historischer Geschehnisse, andererseits war das Epos auch 
ein  Hilfsmittel  kultischer  Alltagspflege.  Homer  und  Hesoid  sind  hier  die 
herausragenden Persönlichkeiten gewesen, welche durch die Überlieferungen von Epen, 
wie  der  Ilias  und  der  Odyssee,  von  großer  Bedeutung  für  das  damalige  antike 
Griechenland waren. Hier ist bereits ersichtlich, welche gewichtige Funktion die Musik 
und im selben Zusammenhang die  Melodie  hatte.  Exemplarisch  wird  hier  kurz  auf 
Homers Epos die Ilias und die Odyssee verwiesen. Gebunden an den Rhythmus der 
Reimstruktur ist der musikalische Bezug unmöglich zu übersehen. Außerdem lassen die 
immer  wieder  vorkommenden  Chöre  und  beschriebenen  Gesänge  verschiedenster 
Helden auch keinen anderen Schluss zu, als dass dieses Werk auf einem musikalischen 
Fundament beruht.
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Melodie und Rhythmus sind hier eng miteinander verbunden. Die Funktion der Melodie 
lässt sich nicht nur als Tonhöhenbewegung, sondern auch als Transportmittel für das 
Epos  selbst  beschreiben.  Die  Erinnerung  und Begeisterung  der  Zuhörer  wird  durch 
einen  melodischen  Vortrag  gefördert  und erleichtert  auf  diese  Weise  die  mündliche 
Weitergabe des Epos.
Hier kann auch eine Verbindung zur Aufführungspraxis zu der Zeit der Neumennotation 
gefunden  werden.  Der  Unterschied  der  neumalen  Notation  ist  hierbei  jedoch  zu 
vernachlässigen. Von Bedeutung ist hier, dass sowohl in der griechischen Antike, als 
auch zur Zeit der Neumennotaion, eine mehr oder weniger mündliche Überlieferung die 
Regel  war.  Weiters  war  es  für  die  Aufführungspraxis  unumgänglich,  die  Werke  zu 
kennen  um  einen  Melodieverlauf  verstehen  und  wiedergeben  zu  können.  Eine 
Weiterentwicklung findet alsbald mit der Loslösung der Musik vom Vortrag des Epos 
statt. Daraufhin kam es später zu Neudichtungen ohne epischen Zusammenhang.
Unterstützt  wurde  dieser  Prozess  durch  die  Weiterentwicklung vorhandener  und die 
Erfindung neuer Instrumente.  Wie etwa der Phorminx, der Lyra,  des Aulos oder der 
Syrinx.  Losgelöst  vom  Vortrag  des  Epos  konnte  die  Musik  sich  nun  annähernd 
selbständig entwickeln.
Grund  für  diese  Weiterentwicklung  war  vor  allem  auch  die  Auseinandersetzung 
griechischer Denker mit der Musik selbst. Pythagoras von Samos gilt als erste große 
musiktheoretische Quelle unserer Zeit.
Während  Pythagoras  von  Samos  jedoch  lediglich  Proportionen  
berechnete und Verhältnisse darstellte,  ging Aristoxenos von Tarent  
einen großen Schritt weiter und beschäftigte sich ausschließlich mit  
der Musik, indem er konkret auf die Harmonie und Melodie der Musik  
einging.  Hier  wird  nun  fundiert  auf  die  Bedeutung  der  Melodie  
eingegangen. Denn, für Aristoxenos ist Melodie nur als Phänomen im  
Bereich des Hörens und nirgendwo sonst existent.1
1 Barker A., Aristoxenos, Sp. 930, in Musik in Geschichte und Gegenwart
Personenteil 1, Bärenreiter Kassel, 1999
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1.1.1 Melodische Verknüpfung zur antiken griechischen Literatur
Wie zuvor bereits erwähnt, sind Verknüpfungen und Überschneidungen von Literatur 
und  der  Musik  der  griechischen  Antike  nicht  zu  übersehen.  Dies  ist  genau  jenes 
Kriterium, welches für das Musikverständnis der griechischen Antike von essentieller 
Bedeutung  ist.  Wird  die  gängige  Ausbildung  dieser  Zeit  betrachtet,  wird  die  starke 
Verflechtung der schönen Künste dieser Zeit erkannt.
Aufgrund der Verschränkung verschiedener Künste erhalten wir einen Einblick in das 
Verständnis von Musik und im speziellen der Melodie der griechischen Antike. Spricht 
Aristoxenos von Tarent  von der  Melodie als  ein Ereignis,  welches  nur  am Ohr des 
Menschen entsteht und anders nicht fassbar ist, kann dies aufgrund der Verflechtung mit 
anderen Künsten relativiert  werden. Bis zur Loslösung der Musik von der Dichtung 
standen diese zwei Künste unter starker wechselseitiger Beeinflussung. Die Bindung der 
Musik  an  die  Dichtung  führte  zu  einer  starken  Unterordnung  der  Musik  an  die 
Reimstruktur der griechisch Antiken Dichtung. Diese Bindung äußert sich durch eine 
Melodiebildung  aufgrund  der  Wortphrasierung  und  der  rhythmischen  Versmaße  der 
Dichtung.
1.1.2 Die Melodie der griechischen Antike
Die Etymologie des Begriffes der Melodie findet in der griechischen  
Antike ihren Ursprung,  wo es  sich durch die  Wortstämme „Weise“  
und  „Gesang“  zusammensetzte.  Aus  dem  Wortstamm  „Melos“  
entwickelte  sich  über  das  Lateinische  in  weitere  Sprachen  des  
Abendlandes und erlangte so einen überaus reichhaltigen Wortschatz.2 
2 Hüschen H., Melodie, in: Musik in Geschichte und Gegenwart, Sp. 36, Sachteil 6,
Bärenreiter Verlag, Kassel, 1999
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Der Wortstamm und die weiter daraus entwickelten Bedeutungen helfen eine ungefähre 
Vorstellung  für  die  Bedeutung  und  Verwendung  der  Melodie  zu  erhalten. 
Rückschließend  auf  den  Wortstamm  „Melos“  erkennen  wir  einen  starken 
Zusammenhang eines musikalischen Vortrages mit einem dichterischen Werk. 
Eine separate und spezielle, von anderen Künsten dieser Zeit abgespaltene, Betrachtung 
der  Musik  ist  äußerst  schwierig  und  aufgrund  der  gegenseitigen  Beeinflussung von 
Musik  und  Dichtung,  Philosophie  und  Mathematik  auch  nicht  einfach  zu 
bewerkstelligen.  Viele  große  Philosophen der  griechischen Antike,  wie etwa Platon, 
Pythagoras  oder  etwa  Aristoxenos,  setzten  sich  mit  dem Phänomen  Musik  intensiv 
auseinander. Da dieser Bereich ein wesentlicher Teil der Bildung der damaligen Zeit 
war, ist dies auch weiter nicht verwunderlich. Werden aber die Beobachtungen dieser 
Philosophen  über  die  Musik  betrachtet,  können  deren  Ergebnisse  als 
Grundlagenforschung  der  Musik  angesehen  werden.  Deren  harmonikale 
Auseinandersetzungen  und  Betrachtungen  führten  ohne  Zweifel  zu  großen 
Erkenntnissen, von welchen die abendländische Gesellschaft bis heute zehrte. Die zwei 
größten  Vordenker  der  Musiktheorie,  Pythagoras  und  Aristoxenos,  auf  welche  sich 
Musikforscher  unserer  Zeit  noch  immer  beziehen,  beschrieben  harmonikale 
Fragestellungen der Musiktheorie aufs Ausführlichste und äußerten sich der Melodie 
gegenüber jedoch äußerst wage. Spricht Aristoxenos von der Melodie als im Grunde 
nicht  vorhandenes  Phänomen,  welches  nur  durch  den  Mensch  erst  entsteht,  im 
elementarsten Sinne nichts weiter als eine Abfolge von Tonhöhenunterschiede ist, kann 
diesem  nicht  vollends  widersprochen,  aber  auch  nicht  zugestimmt  werden. 
Bezugnehmend auf den mündlichen Vortrag griechisch Antiker Dichtung kann durchaus 
eine bewusste und durchaus gewollte Melodiebildung beobachtet werden.
Wie bereits erwähnt, ist die Wortphrasierung und das rhythmische Versmaß für diese 
durchaus  bewusste  Melodiebildung  verantwortlich.  Eine  künstlerische  Funktion  der 
Melodieführung  ist  in  der  Musik  der  griechischen  Antike,  trotz  dem  Umstandes 
musischer Wettstreite, jedoch nicht vollends zu belegen. Vielmehr diente die Melodie 
im Zusammenhang mit der Dichtung dieser Zeit  als  Hilfestellung für die mündliche 
Überlieferung  verschiedenster  Geschichte,  historischer  Ereignisse  oder  kultischer 
Pflege.
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Zusammenfassend  lässt  sich  über  die  Funktion  und  Bedeutung  der  Melodie  in  der 
Musik der griechischen Antike keine definitive Position einnehmen. Bis zur Loslösung 
der Musik von den anderen schönen Künsten war diese wie bereits erwähnt durchaus 
bewusst eingesetzt und kein zufälliges Ergebnis harmonikaler Formverläufe.
1.2 Die Melodie im gregorianischen Choral
Vollzog die Musik, Harmonie als auch die Melodie, im antiken Griechenland bis zum 
Untergang des weströmischen Reiches eine enorme Steigerung und Entwicklung, ging 
mit der Etablierung des Christentums in Europa ein fundamentaler Einschnitt einher. 
Während  die  auf  die  griechische  Antike  beruhende  Musikpraxis  weitverbreitet, 
mannigfach im kultischen, als auch im weltlichen Alltag Verwendung fand, war in der 
christlichen Glaubensgemeinschaft solch eine diversifizierte Musik in der kirchlichen 
Andacht undenkbar.
Vielmehr kam es der katholischen Kirche gelegen, aufgrund der teilweise dissonanten 
und reich instrumentierten Musik des heidnischen Griechenlandes, sich dieser Praxis zu 
entledigen und etwas eigenes, im Schoße und Geiste der Kirche ruhendes Mittel zur 
Andacht zu schaffen. Bei einer Betrachtung des gregorianischen Chorals, welche darauf 
abzielt, die Bedeutung und das Verständnis der Melodie zu ergründen, darf keinesfalls 
außer Acht gelassen werden, dass der gregorianische Choral nicht nur ein spirituelles 
Werk zum Lob und Preisen Christi, sondern auch ein politisches Mittel zur einheitlichen 
Messpflege und einer bewusst gesteuerten Geisteshaltung der Bevölkerung innerhalb 
des Herrschaftsgebietes der katholischen Kirche darstellte.
Somit  ist  schon zu  Beginn dieser  Überlegung,  welche  Funktion  und Bedeutung der 
Melodie  im  gregorianischen  Choral  zukommt,  ersichtlich,  dass  der  Bedeutung  der 
Melodie  eine  gewichtige  Rolle  zukam,  um  damit  gezielt  bestimmte  Zwecke  zu 
verfolgen.  Ersichtlich  wird  dies  durch  den  Umstand  einer  staaten-  bzw. 
reichsübergreifenden Richtlinie zur Verwendung von bestimmten Melodien für die dafür
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vorgesehenen und ausgesuchten Messdienste, um im gesamten Gebiet der katholischen
Kirche dem Volk aufzuerlegen, welche die angebrachte Art und Weise ist, den einzig 
wahren Gott zu preisen. Doch die Bedeutung der Melodie im gregorianischen Choral 
auf  ein  politisches  Mittel  zu  reduzieren  wäre  weder  angebracht,  noch  würde  es 
erschöpfend  die  Bedeutung  und  Verwendung  der  Melodie  beschreiben.  Kann  eine 
machtpolitische Intention nicht völlig von der Hand gewiesen werden, darf jedoch nicht 
eine  Vereinfachung  und  Vereinheitlichung  der  Messandacht  im  katholischen 
Einflussbereich beiseite gelassen werden.
Da Kunst  und im Speziellen  die  Musik,  stets  als  Transportmittel  politisch-  sozialer 
Botschaften  diente,  sollte  dies  der  katholischen  Kirche  nachgesehen  werden  und 
zugleich  der  Fokus  auf  eine  weitere  Bedeutungsmöglichkeit  der  Melodie  im 
gregorianischen Choral gerichtet werden.
1.2.1. Limitierte melodische Möglichkeiten
Schon anhand der Konzeption des gregorianischen Chorals wird jenes Phänomen, der 
Bruch mit der vorherrschenden und gängigen Musikpraxis hin zu einer neuen durch die 
Vergangenheit  völlig  unbeeinflussten  Musik,  ersichtlich,  welches  zur  Zeit  des 
gregorianischen Chorals,  als  auch in weiterer Folge beobachtet werden kann, indem 
immer wieder das von sich selbst Auferlegte, Verpönte und zugleich auch Verbotene der 
vergangenen Musikpraxis, nicht völlig abgeschüttelt und vermieden werden kann und 
so stets die Konzeption einer „neuen“ Musik stets durch die Vergangenheit beeinflusst 
wird.
Dieses  Phänomen  wird  sich  auch  in  späteren  Bereichen  der  Musikgeschichte 
wiederfinden  und  gesondert  behandelt  werden.  Aufgrund  der  immensen 
Prädetermination  durch  geistliche  Musiktheoretiker  wurden  den  Komponisten  des 
einstimmigen  gregorianischen  Chorals  schon  im  Vorhinein  viele  musikalische 
Freiheiten  genommen.  Das  Brechen  mit  dem  gängigen,  von  der  griechischen 
Musikpraxis aus weiterentwickelten Kompositionsverständnis führte die Komposition
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anstatt von der Kompositionslehre der Heiden weg, hin zu dessen Wurzeln.
1.2.2 Die Melodie im musikalischen Kontext
Dem Text kam im gregorianischen Choral, gegenüber der Melodie eine führende Rolle 
zu. Hierbei diente die Melodie als unterstützendes Mittel, um dem Text mehr Ausdruck 
zu verleihen. Diese hierarchische Reihung verdeutlicht die Bedeutung der Melodie im 
Rahmen des gregorianischen Chorals.
Diese Ansicht, der Reduktion der Bedeutung der Melodie auf ein rein unterstreichendes 
Momentum,  mag  radikal  erscheinen,  lässt  sich  jedoch  aufgrund 
kompositionstechnischer Richtlinien nicht negieren.
Gedanken hinsichtlich des Zusammenhanges von Wort und Melodie sind bereits aus der 
musikgeschichtlichen Vergangenheit bekannt und wurden so auch aufgegriffen. Somit 
ist die Melodie im gregorianischen Choral stark an die Harmonik, im damaligen Sinne, 
sowohl mit der Wortbetonung und Phrasierung als auch an die Rhythmusstruktur der 
Verse  gebunden.  Hier  definiert  sich  die  Melodie  auch  teilweise  über  bestimmte 
Akkordstrukturen  und  Intervallsprünge,  welche  nach  jeweiliger  Verwendung  einen 
gewissen Zweck verfolgen und dadurch eine Empfindung bewirken sollen. 
Durch diesen Umstand verlangt die Melodie darnach, die horizontale  
Linie aufzugeben und den starren Rezitationston zu überwinden.3
Demnach dient die Melodie, durch die Bindung an Verse, Silben und deren Rhythmen 
und  Phrasierungen,  vordergründig  der  Dramaturgie  und  besitzt  grundsätzlich  keine 
eingeständige  Funktion.  Stand  nun  nicht  mehr  das  künstlerische  Momentum  des 
gregorianischen Chorals im Vordergrund, galt es viel mehr dem vorgetragenem Wort 
durch eine Rhythmusstruktur und Vertonung, beruhend auf sprachlichen und lyrischen
3 Johner, Dominicus, Wort und Ton im Choral, S.58
Breitkopf & Härtel, 1940
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Richtlinien, eine größere Bedeutung und einen Hauch von Dramatik zu verleihen. Die 
Vertonung  geistlicher  Schriften  zur  spirituellen  Andacht  und  Messpflege  unterlag 
großen liturgischen und in weiterer Folge somit auch musikalischen Richtlinien. Die 
Besinnung auf eine möglichst einfache musikalische Darstellung der heiligen Schrift 
kann aber auch als Gegenstrom zur bereits künstlerischer, teilweise rein instrumentaler 
weltlicher Musik gesehen werden, um wieder zum Einfachen und Schönen zurück zu 
gelangen, um dadurch die propagierte Stellung der katholischen Kirche, als das einzig 
Wahre, Gute und Schöne zu bekräftigen. In diesem Zusammenhang lässt sich nun auch 
das  Gesamtbild,  welches  zur  Entstehung  des  gregorianischen  Chorals  führte,  besser 
begreifen.
Die Beschneidung und Einschränkung kompositionstechnischer  Möglichkeiten lassen 
sich in diesem Falle auch auf das angestrebte Gesellschaftsbild der Kirche übertragen. 
Die  Ansicht  der  Melodie  als  gesellschaftspolitisch  lenkendes  Mittel  mag  radikal 
erscheinen  und  auf  Unverständnis  stoßen,  ist  aber  im  Gesamtzusammenhang  von 
spiritueller  Pflege  und  einem  selbst  auferlegten  und  angestrebten  christlichen 
Lebensideal nicht von der Hand zu weisen.
Wollte durch den gregorianischen Choral einerseits versucht werden die Musiktradition 
der  heidnischen  Griechen  zu  verdrängen,  ist  dieser  Bruch  nur  teilweise  in  diese 
Richtung verlaufen. Der Bruch mit der damalig gängigen musikalischen Praxis sollte 
dem Beginn eines neuen christlichen Verständnisses von Musik dienen.
Doch wie auch zu später noch besprochenen Zeiten des Umbruches kann immer wieder 
eine  Auffälligkeit  beobachtet  werden.  Das Bezeichnende an dieser  zu betrachtenden 
Auffälligkeit ist die bewusste Abkehr von vorherrschenden und entwickelten Mitteln hin 
zu  einer  eigenständigen,  völlig  neunen  Musik,  welche  aber  aufgrund  der  in  der  zu 
entfliehenden  Musikpraxis  lebenden  Komponisten,  durchzogen  von  bekannten  und 
vorherrschenden elementaren Strukturen ist. Der Neubeginn und gleichzeitige Rückfall 
in  vorherrschende Strukturen  ist  am Beispiel  der  Vers-  und Silbengebundenheit  der 
Musik leicht zu veranschaulichen.
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Wird nun schon zu Beginn der Entwicklung darauf geachtet, in welcher Art und Weise 
die Melodie Verwendung gefunden hat, kann beobachtet werden, dass die Melodie nicht 
als reines frequenzveränderndes Phänomen angesehen werden kann. Ein weiterer Punkt,
auf welchen noch ein spezielles Augenmerk gelegt wird, ist jener, der bewussten und 
angestrebten Flucht aus gängigen, teilweise auch bewährten Strukturen, um etwas völlig
Eigenständiges zu schaffen, aber unbewusst aus den Fesseln seiner Zeit nicht entfliehen 
kann  und  somit  das  neu  Geschaffene  mit  dem  Verstoßenen  teilweise  übersät  wird. 
Dieser  Umstand  führt  geradewegs  dazu,  dass  die  Komponisten  des  gregorianischen 
Chorals, die verpönte instrumentale Musik zwar aus der Spiritualität verdrängen, jedoch 
punktgenau am Beginn der zu dieser Zeit schon weitentwickelten griechischen Musik 
einsetzen  und bereits  Vergangenes  wiederaufnehmen.  Da die  katholische  Kirche  am 
europäischen Festland über Jahrhunderte jene Institution mit größtem Einflussbereich 
war,  wird  ein  Fokus  auf  die  Entwicklung  der  geistlichen  Musik  gelegt,  um  ein 
mögliches Verändern des Verständnisses und Gebrauchs der Melodie zu beobachten.
1.3 Die Notre Dame Epoche
Wie der namensgebende Dom in Paris, ragt auch diese musikalische Epoche aus der 
Musikgeschichte  erhaben  und  markant  empor.  Stellte  die  Tradierung  musikalischer 
Werke,  als  auch  überlieferte  und  beschriebene  Notationen,  eine  bahnbrechende 
Neuerung  dar,  ist  die  Musikentwicklung  der  Klerikerschulen  zu  Notre  Dame 
richtungweisend für die abendländische Musikpraxis. 
Gab es bereits vor der Notre Dame Epoche rege Musikpraxis, ist es nun möglich, auf 
reichhaltige  Überlieferungen,  Noten  und  musiktheoretische  Anschauungen  und 
Abhandlungen zurück zu greifen.
Markante  Aushängeschilder  dieser  Zeit  sind  im  Besonderen  die  Handschriften 
F(lorenz),  W(olfenbüttel)1  und  W(olfenbüttel)2,  welche  der  wissenschaftlichen, 
musikanalytischen Erschließung dieser Zeit enorm halfen. Weiters spielen aber auch vor 
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allem die musiktheoretischen Abhandlungen Johannes di Garlandias, Franco von Kölns 
und jene von Ananymos IV eine gewichtige Rolle bei musikalischen Beobachtungen 
dieser Zeit.
Wie  bereits  im  letzten  Kapitel  erwähnt,  wird  an  der  Kirchenmusik  historisch 
angeknüpft.  Dies  ergibt  sich  aus  dem Umstand der  für  die  Gesellschaft  maßgebend 
beeinflussenden  Kirchenmacht.  Diese  Zeit  charakterisiert  sich  auch  durch  die  vor 
keinem gesellschaftlichen Raum oder machtpolitischen Positionen zurückschreckenden 
Kirche, welche diese gezielt beeinflusste und lenkte.
Doch nicht nur der auftretende Quellenreichtum, sondern vielmehr die beinahe schon 
mythischen Komponisten Leonin und Perotin waren für die musikalische Entwicklung 
dieser  Epoche von großer  Bedeutung.  Da diese Betrachtung vordergründig nicht  als 
Biographie gedacht ist,  wird auf die Charaktere Leonin und Perotin nicht vertiefend 
eingegangen,  da  hierfür  deren  Errungenschaften  und  Überlieferungen  von  größerer 
Bedeutung sind, als die Vergewisserung, ob es tatsächlich zwei lebende Komponisten, 
Leonin  und  Perotin,  gab,  oder  aber  es  sich  hier  wie  bei  Homer  vermutet,  um 
Stellvertreterfiguren jener Zeit handelt.
Nicht nur für die Entwicklung der Verwendung der Melodie, sondern für die gesamte 
musikgeschichtliche  Entwicklung,  war  vor  allem  die  Emanzipation  der 
Mehrstimmigkeit und deren Überlieferung von fundamentaler Bedeutung.
Die Notre Dame Epoche gilt somit für die Musik als markanter Entwicklungspunkt in 
der  Geschichte.  Gesellschafts-  und  machtpolitische  Umstände  führten  zu  einer 
Konzentration des Wissens am Hofe des französischen Königs in Paris. Somit prägten 
sich zwei stets die Musikentwicklung beeinflussende Faktoren, welche sich durch die 
Jahrhunderte  hindurchzogen  und  der  Musikentwicklung  nicht  nur  folgten,  sondern 
vielmehr  diese  begleiteten  und  förderten.  Fortwährend  den  Bereich  der  kultischen 
Musikpflege zu verfolgen hat hier seinen Ursprung.
Mag der Institution der katholischen Kirche in Europa so manches Übel nachgesagt 
werden, ist  diese für die Entwicklung der Musik von fundamentaler Bedeutung. Als 
Geldgeber und Bereitsteller, im heutigen Sinne verständlicher als Veranstalter, einer im 
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weitesten Sinne als  Bühne zu verstehende Möglichkeit,  Kompositionen einer breiten 
Masse  zugänglich  zu machen,  ist  die  Kirche  über  Jahrhunderte  ein  wichtiger  Platz, 
Werke weit über Stadtgrenzen hinaus bekannt zu machen. Neben diesem aufkeimenden 
wirtschaftspolitischem Faktor fand eine alte Mode, seine Macht zu propagieren, wieder 
Verwendung, bekannte Geister und Komponisten anzusiedeln.
Diese Faktoren spielen für die Entwicklung der Musik und den möglichen Wandel der 
Verwendung der Melodie eine derart wichtige Rolle, dass diesem Gedanken später noch 
gesondert und genauer nachgegangen wird.
War in der Vergangenheit bereits der Schritt der Loslösung der Musik und im Speziellen 
der Melodie vom Wort vollzogen, wirkte dies sich in der Notre Dame Epoche weitaus 
stärker auf das Musikverständnis aus. Es kann somit durchaus gesagt werden, dass die 
Melodie  im  gregorianischen  Choral  durch  das  bereits  zuvor  Erwähnte,  einen 
meditativen, vordergründig nicht künstlerischen Zweck erfüllte, begann dies aufgrund 
neuer  musikalischer  Möglichkeiten  aufzubrechen.  Die  Etablierung  einer  Notation, 
welcher  eine theoretisch abgehandelte  Rhythmusstruktur  und eine schon beinahe als 
musikalisch- kompositorische Theorie der Musik zugrunde lag, geht mit einem Wandel 
der  Verwendung der  Melodie einher.  Syllabische  und noch viel  mehr  melismatische 
Gesänge  verführen  schnell  zu  der  Annahme,  eine  künstlerische  Perspektive, 
beziehungsweise einen zugrunde liegenden künstlerischen Gedanken zu erkennen, galt 
es  jedoch noch immer das  Wort  der  heiligen  Schrift  und somit  das  Wort  Gottes  zu 
verkünden und kunstvoll die Messe zu bereichern und somit Gott während der Andacht 
immer prunkvoller zu loben und zu preisen.
1.3.1 Notre Dame und die Folgen
Die Auswirkungen, welche diese Epoche nach sich zog, sind zweifelsfrei von großer 
Bedeutung für die Entwicklung der abendländischen Musik gewesen und waren über 
Jahrhunderte weg richtungweisend. Galt es anfänglich noch den Wortlaut der heiligen 
Schrift zu vertonen, emanzipierte sich die Musik und im Speziellen die Melodie nun hin 
zu  einer  eigenständigen  Bedeutung.  Jene,  die  Entwicklung  der  Bedeutung  und  der 
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Verwendung  der  Melodie  beeinflussenden  Rahmenbedingungen,  werden  nun  kurz 
beleuchtet, um eine bessere Einsicht in die weitere Entwicklung zu erhalten. 
Ideologische Rahmenbedingungen
Rückblickend  betrachtet  fand  die  Musik  und  somit  melodische  Elemente  stets 
Verwendung im Kontext kultisch religiöser Praxis. Die zunehmende Festsetzung und 
Etablierung des Katholizismus in Europa, führte über Jahrhunderte und dem Versuch 
einer reichsübergreifenden gleichen kultischen Pflege, hin zu einem Musikverständnis, 
welches  in  der  geistlichen  Musikpflege  und  Praxis,  gegenüber  der  weltliche 
Musikpraxis,  das  Höchste  und  zunehmend  künstlerisch  Wertvollste  und 
Erstrebenswerteste  sah.  Verfolgte  die  Kirche  stets  das  Ziel,  sich  von der  weltlichen 
Ideologie und dessen Gedankengut abzugrenzen, schwappten weltliche Anschauungen 
jedoch nicht nur in das Leben vieler kirchlichen Väter, sondern auch in die Komposition 
dieser Zeit über.
Konnten  die  geistlichen  Väter  noch  lange  Zeit  kompositorische  Ansichten  und 
Prinzipien  über  das  Schöne  und  Gute  diktieren,  mussten  sie  sich  ab  dieser  Zeit 
zusehends dem kaum spürbaren Druck der künstlerischen Entwicklung und somit auch 
der Emanzipation der Melodie beugen. Dennoch gab die Kirche der Musik stets eine 
Bühne,  um  gehört  zu  werden.  War  es  doch  ein  Ziel,  auch  durch  die  Musik  eine 
geistliche  und  dem  Menschen  innewohnende  gemeinsame  Identität  zu  verleihen. 
Natürlich  verfolgte  diese  damit  auch  eigennützige  Ziele,  welche  nun  bei  folgenden 
Überlegungen von Bedeutung sind. 
Macht- und wirtschaftspolitische Rahmenbedingungen
Wie schon zuvor bei den ideologischen Rahmenbedingungen erwähnt, war es auch für 
machtausübende  Positionen  in  einem Reich  gängige  Praxis,  sich  mit  künstlerischen 
Elementen  zu  schmücken  sich  von  anderen,  oftmals  rivalisierenden  Machthabern 
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hervorzuheben und seine eigene Vormachtstellung so öffentlich zur Schau zu stellen. 
Auch  diese  Zeit  bediente  sich  dieser  Praxis  und  markiert  auch  für  spätere 
Entwicklungen in diesem Bereich einen Wendepunkt. Kirche und Staat waren dermaßen 
miteinander  verflochten,  dass  sich  Machthaber  beider  Seiten,  sei  es  an  Musik, 
Architektur oder bildender Kunst bedienten, um gewisse Ansprüche geltend zu machen. 
Diese Investitionen in die Künste und im Speziellen in die Musik, führten dazu, dass es 
Menschen  möglich  war,  allein  durch  die  Ausübung  von  Musik  oder  durch 
Kompositionen bekannt zu werden und eine wirtschaftlich und sozial besser gestellte 
Position in der Gesellschaft einzunehmen, wodurch im Weiteren der Grundstein für die 
Entwicklung einer eigenständigen Künstleridentität gelegt wurde.
Die Entwicklung der Notre Dame Epoche, im Speziellen die der Mehrstimmigkeit und 
der  Festhaltung,  Fixierung  und  zeitgleich  auch  die  detaillierte  Überlieferung  und 
Abhandlung des Rhythmus verlocken dazu, voreilig Rückschlüsse auf die Bedeutung 
und Verwendung der Melodie zu ziehen. Vorhergehende Überlegungen lassen die Idee, 
die Entwicklung der Melodie folge jene der Harmonik und Rhythmik, nicht vollends zu. 
Vielmehr erhärtet sich der Verdacht, die Bedeutung und Verwendung der Melodie könne 
gar etwas von den musiktheoretischen Überlegungen völlig unabhängig überstehendes 
Konstrukt sein.
1.4 Die Impulsgebung der Polyphonie
War die Notre Dame Epoche eine für die Musik wichtige und noch vielmehr, eine den 
Anstoß zur Entwicklung gebende Zeit und lag in ihr schon der Keim für die bis heute 
entwickelte Musik, ist es jedoch schlicht und ergreifend einfach nicht möglich, aufgrund 
theoretischer Ansichten und Meinungen das Musikverständnis jener Zeit zu begreifen. 
Lediglich Beobachtungen jener Zeit verhelfen zu verstehen, inwiefern Musik und im 
Speziellen wie und was unter Melodie zu verstehen war und wie diese sich auf das 
Publikum und das gesamte musikalische Umfeld auswirkte. Dass die Melodie in der 
einstimmigen Musik  durchaus kein  zufälliges  Konstrukt  war,  darf  auch mittlerweile 
mehr als nur bezweifelt werden.
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Der in der Zeit der Notre Dame Epoche begonnene Weg in die Polyphonie und noch 
viel mehr der Weg hin zur Kunst, war ein spannender Prozess, welcher aufgrund der 
hohen  Ausbildung  der  Komponisten  und  Theoretiker  der  Klerikerschulen  noch 
zusehends forciert wurde. Versuche über die Mehrstimmigkeit waren schon des Öfteren 
gebräuchlich  und  fanden  unter  streng  reglementierten  Richtlinien  Einzug  in  den 
zweistimmigen Choral.
Wie  sich  der  griechische  und  der  ambrosianische  Gesang  nur  im  
Einklange oder in Oktavverdoppelungen fortbewegte, so wurde auch  
der Gregorianische Cantus planus nur einstimmig ausgeübt, und es ist  
ganz unbekannt, wann man zuerst auf den Gedanken kam, ihn nicht  
mehr bloß in Einklängen, sondern auch in anderen Konsonanzen zu  
singen, oder auch das beständige Unisono dadurch zu unterbrechen,  
dass  die  Stimmen  momentan  aus  dem  Einklange  heraustreten,  
verschiedene  Intervalle  bilden  und  wieder  in  den  Einklang  
zusammenfließen.4 
Da die Verwendung und die Bedeutung der Melodie zu dieser Zeit gattungsübergreifend 
annähernd gleichbleibend war, wird auch nicht weiter auf die verschiedensten, zwar für 
die Musikgeschichte wichtigen, für die Frage nach der Bedeutung und der Verwendung 
der  Melodie  jedoch  zu  vernachlässigenden,  Gattungen  eingegangen  werden. 
Rechtfertigung  für  diese  Überlegung  ergibt  sich  aus  dem  Eauvre  der  dieser  Zeit 
dominierenden  und  prägenden  Komponisten.  Die  fortschreitende  Etablierung  des 
Musikers, als auch des Komponisten als angesehenen Berufsstand, führte somit zu einer 
exponentiell  angestiegenen  Anzahl  an  Musikgelehrten,  als  auch  an  praktischen 
Musikern, welche durch die bereits zurückliegende Entwicklung der Musik, nicht nur 
mehr  versuchten,  Texte  zu  vertonen,  sondern  vielmehr  Anspruch  auf  die  Kunst  der 
Musik erhoben. 
Aufgrund  der  zuvor  beschriebenen,  die  Musik  beeinflussenden  Faktoren,  fand  eine 
Konzentration  der  gebildeten  und  höher  gebildeten  Bevölkerung  an  kirchlichen, 
beziehungsweise höfischen Institutionen statt. Auch wegen geringeren politischen
4 Schering,A., Handbuch der Musikgeschichte, S.48
Georg Olms Verlag, Hildesheim, 1976
21
Fluktuationen war die Kirche für Gelehrte und weiters auch Forschende, soweit diese 
Beschreibung  für  damalige  Verhältnisse  zulässig  ist,  erster  und  erstrebenswertester 
Anlaufpunkt.
Für die Musik, somit für Komponisten, Theoretiker und Musiker, war die Institution der 
katholischen Kirche aber auch vor allem wegen der Fülle an Möglichkeiten sein Können 
zu präsentieren und somit durch Musik stets eine breite Masse erreichen zu können, eine 
reizvolle  Herausforderung  und  Möglichkeit  zugleich.  Auffallend  an  der  Zeit  der 
aufkeimenden und sich etablierenden Polyphonie ist der zuvor erwähnte Umstand der 
Konzentration  des  Wissens  an  den  weltlichen  und  geistlichen  Höfen,  welcher  im 
weiteren Lauf der Zeit zu einem Statussymbol anwuchs, sich große Gelehrte an den 
jeweiligen  Hof  zu  locken,  um  seinen  Stand  entsprechend  auf  allen  künstlerischen 
Ebenen  zu  entsprechen.  Da  diese  Entwicklung  für  die  Musik  erst  später  in  vollem 
Ausmaß tragend wird, wird dies auch erst später genauer beleuchtet werden.
1.4.1 Neuerung in der Konzeption von Musik
Schon zuvor war es nicht ungewöhnlich, Choräle in Oktavverdoppelung wiederzugeben 
und Mehrstimmigkeit in kleinem Ausmaß zu versuchen. Die Art und Weise, wie dies 
jedoch geschah, ist für die Entwicklung der Bedeutung und Verwendung der Melodie 
von  immenser  Bedeutung.  Die  musikalische  und  auch  die  kunstvolle  musikalische 
Komposition  dehnte  die  katholischen  Richtlinien  zur  rechten  Andachtspflege  immer 
weiter aus und führte auf Umwegen auch rein instrumental vorgetragene Musik in den 
Messdienst oder aber auch zu feierlichen Anlässen in die Kirche ein.
Noch  viel  bedeutender  ist  jedoch  das  Streben  weg  von  der  Melodie  als  rein 
wortunterstützendes  Hilfsmittel  hin  zu  einer  kunstvollen  akustischen  Darbietung. 
Alleine  die  Be-  und  Weiterverarbeitung  bereits  komponierter  Stücke  zu  neuen 
mehrstimmigen Klangerlebnissen ist für jeden tradierten Komponisten die Möglichkeit 
gewesen, einen individuellen und persönlichen Stil zu kreieren und aufgrund einer Basis 
bekannter oder auch weniger bekannter Komponisten neue kompositorische Wege zu
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beschreiten. Da eine Harmonik im heutigen Sinne noch unbekannt war, ist die Idee der 
Konzeption  für  die  Entwicklung  der  Bedeutung  und  Verwendung  der  Melodie  sehr 
interessant.
A. Schering verfolgte die Idee, mehrstimmige Versuche gingen nicht  
wie gedacht von der Harmonik, im weitesten Sinn, sondern viel mehr  
von  der  Melodie  aus,  indem  er  seinen  Überlegungen  zu  dieser  
Thematik  die  Werke  des  Mönches  Hucbald  (840  –  930) zugrunde 
legte.
So  war  es  ersichtlich,  dass  jene  Versuche  vielmehr  im  Auf-  und  
Übereinanderbauen  von  Melodien,  in  der  Kombination  einer  
Mehrheit von Stimmen zu Zusammenklängen bestand und in weiterer  
folge in den Kontrapunkt mündeten.5
Diese zugrunde liegende Überlegung, Melodien als Bausteine für die Entwicklung einer 
neuen  Melodie  und  noch  vielmehr  einer  neue  Klangweite  zu  verwenden,  ist 
bemerkenswert. Die Trennung der Melodie und somit die Bedeutung und Verwendung 
dieser, mit dem geschriebenen Wort, ist somit nicht an die Forcierung und Etablierung 
der  Instrumentalmusik  gebunden.  Selbstverständlich  beeinflussten  sich  diese  beiden 
musikalischen  Darbietungsarten  gegenseitig,  doch  ist  die  bewusst  gewählte 
Distanzierung  des  Gesanges  vom  geschriebenen  Wort  und  Zuwendung  an  neue 
klanglich ästhetische Vorstellungen auffallend. 
Werden  Ausführungen  über  die  Musikpflege  der  griechischen  Antike  abermals 
betrachtet,  können  hier  durchaus  Parallelen  aufgezeigt  werden.  Im  Gegensatz  zur 
griechischen Antike war die Musik des europäischen Abendlandes nun nicht mehr an 
literarisch  kunstbezogene  Werke  gebunden,  sondern  vielmehr,  wie  zuvor  schon  des 
Öfteren erwähnt, vordergründig nur ein Mittel zum umrahmenden spirituellen Zweck. 
Der  Schritt  der  Musik  hin  zur  reinen  Kunstform,  ist  zwar  vollends  noch  nicht  zu 
erkennen, doch ist das Streben nach musikalischer Vielfalt ein klares Indiz für den 
innewohnenden Freiheitsdrang der Musik.
5 Schering,A., Handbuch der Musikgeschichte, S.53
Georg Olms Verlag, Hildesheim, 1976
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Abermals wollten sich Komponisten und Musiktheoretiker im Rahmen der Vokalmusik 
von literarischen Rahmenbedingungen lösen,  um eine neue,  eigenständige  Form der 
Vokalmusik zu finden. Im Unterschied zur Loslösung der Musik und Melodie vom Text 
der  griechischen Antike,  fand diese Trennung im Rahmen der  Gelehrten der  Kirche 
nicht  dermaßen  radikal  statt.  Grund  hierfür  ist  verständlicherweise  die  spirituelle 
Prägung der an den Klerikerschulen ausgebildeten Gelehrten.
Es  besteht  stets  die  Gefahr,  eine  Theorie  über  die  gedanklichen  Intentionen  der 
Komponisten für den Versuch der Mehrstimmigkeit aufzustellen, doch können dennoch 
leichte gedankliche Tendenzen erahnt werden.
Aufgrund der zuvor erwähnten spirituellen Prägung der Gelehrten ist eine plötzliche 
innere und vor allem breite Abkehr der Komponisten und Theoretiker von der Kirche 
eher  unwahrscheinlich.  Entsteht  doch  vielmehr  der  Eindruck,  Komponisten  und 
Gelehrte  suchen  einen  neuen  Weg  ihren  zu  preisenden  Gott  durch  höhere  geistige 
Anstrengung, im Rahmen der Komposition, zu loben und preisen. Die Bedeutung und 
die Verwendung der Melodie blieb trotz der anbrechenden Trennung zwischen Wort und 
Musik dennoch stets mit dem zugrundeliegenden Text verbunden. So fand nicht etwa 
ein Wechsel der Bedeutung und der Verwendung der Melodie statt, sondern wurde der 
Melodie  eine  weitere  Funktion  einverleibt.  Durch  die  Praxis,  anhand  von 
interagierenden Melodien neue musikalische Klangerlebnisse zu schaffen,  erhielt  die 
Melodie,  neben  der  Funktion  der  Textuntermalung  und  Deutung,  die  Funktion  als 
Werkzeug und Hilfsmittel zur Erschaffung neuer Melodien und Werke.
Die  Verwendung  der  Melodie  als  konstruierendes  Instrument  und  Hilfsmittel  der 
Komposition  lässt  sich  noch  heute  in  verschiedenen  außereuropäischen  Kulturen 
beobachten. Dortige Praxis der Patternkomposition kann jedoch nicht vollends auf die 
frühen, abendländischen Versuche über die Polyphonie angewendet werden. Lediglich 
ein weiterer Einblick in das Verständnis, auf welche Art und Weise und mit welchem 
Ziel  Komponisten  gearbeitet  haben,  kann  aufgrund  Überlegungen  zu 
Patternkomposition gegeben werden.
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1.4.2 Die Bedeutung der Polyphonie für die Konzeption und das Verstehen von
Musik
Die  Mehrstimmigkeit  und  in  diesem  Zusammenhang  die  teilweise  Abkehr  der 
Vokalmusik  vom  Wort,  hin  zur  kunstvollen  Musikkonzeption,  stieß  im  geistlichen 
Rahmen nicht nur auf Wohlwollen.  Der beschrittene Weg der Komponisten,  hin zur 
eigenständigen,  sich  selbst  dienenden  Kunst,  war  ebenfalls  durch  die  stärkere 
Verwendung von Musikinstrumenten der geistlichen Kirchenpraxis ein Dorn im Auge. 
Traditionsbewusstes  Denken führte  Komponisten dazu,  feierlich groß dimensionierte 
Musik, nicht ausschließlich für die Kirche, sondern auch für den zahlenden weltlichen 
Adelsstand verstärkt zu komponieren. Da sich der Adel stets prunkvoll zu schmücken 
versuchte,  waren den Komponisten in  ihrem kreativen Schaffen nicht  dermaßen die 
Hände gebunden als es am geistlichen Hofe der Fall war.
Experimente der Polyphonie führten durch die Abkehr der Musik von der Wortmalerei 
hin  zu  neuen  melodischen  Klangwelten,  welche,  um  nur  einen  Namen  zu  nennen, 
bereits  bei  Josquin  des  Prez  zu  einem  völligen,  akustisch  wahrnehmbaren, 
Unverständnis  des  zugrundeliegenden  Textes  führte.  Die  Loslösung  der  Vokalmusik 
vom Text darf aber keinesfalls als Abkehr der Komponisten von der Kirche gedeutet 
werden, da Komponisten und Theoretiker selbst in weltlichen Kompositionen nicht das 
indoktrinierte  katholische  Moral-  und  Weltbild  vollends  verworfen  haben.  Vielmehr 
fanden  diese  im  weltlichen  Raum  Platz  für  eigene  Aussagen  und  eine  gewisse 
Möglichkeit, mehr oder weniger, Kritik zu üben.
Da die Musik jedoch nicht aus eigenem, inneren Zwang heraus diesen Schritt wagte, ist 
natürlich  zu  hinterfragen  weshalb  es  zu  diesem  gekommen  war.  Verschiedene 
gesellschaftliche und politische Wandlungen führten zu einem weiterentwickelten, neu 
ausgerichteten  Denken  der  gelehrten  und  gebildeten  Bevölkerung.  Die  aufstrebende 
Wiederbelebung  griechisch  antiken  Gedankengutes  führte  auch  in  der  Musik  zu 
veränderten Ansichten.  Die Wiederentdeckung des griechisch antiken Gedankengutes 
führte nun abermals zu der Idee der Musikkomposition, als Schaffung eines selbständig,
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sich selbst dienenden Kunstwerkes. Anhand dieser Überlegung erklärt sich die Parallele, 
zur griechisch antiken Musik, der Abkehr der Musik von der Wortmalerei, beinahe von 
selbst.
Die Renaissance und die damit zusammenhängende geistige Revolution, im Kreise der 
gelehrten, kann somit durchaus als abermalige Initialzündung in der Entwicklung der 
Bedeutung und der Verwendung der Melodie angesehen werden.
1.5 Künstlerisches Wachstum im Widerstreit mit der geistlichen Haltung
Die neue polyphone Musikkonzeption ermöglichte den Komponisten völlig neue, zuvor 
ungeahnte,  Klangerlebnisse zu generieren.  Die zunehmende Verwendung von immer 
weiterentwickelten  Instrumenten  beschleunigte  diesen  Umstand  ebenfalls.  Immer 
stärker verschwamm die Grenze zwischen geistlicher und weltlicher Musikkonzeption 
als Folge der gattungsübergreifenden Musikanschauung. Zunehmend wurde die Musik 
als  tatsächliche  Kunst  angesehen  und  dementsprechend  aufgefasst.  Dieses 
Musikverständnis  war  im  kirchlichen  Messdienst  doch  zusehends  immer  stärker 
Diskussionen ausgesetzt. Wie zuvor erwähnt, war es zur Hochzeit der Vokalpolyphonie, 
beispielsweise bei Josquin des Prez, bereits unmöglich, den zugrundeliegenden Text zu 
verstehen und zu folgen.
Da es für den kirchlichen Messdienst jedoch essenziell war das Wort Gottes tatsächlich 
zu verstehen und diesem auch folgen zu können, kam immer mehr Missstimmung gegen 
dieses  neue  Musikverständnis  auf.  Einerseits  fanden  die  neuen  vokalpolyphonen 
Kompositionen  großes  Lob  aufgrund  ihrer  kunstvollen  Huldigung,  andererseits  war 
dieses in die Zukunft gelenktes Denken und Empfinden der vergangenheitsgerichteten 
Denkweise  der  Kirche  widerstrebend.  War  es  für  die  Kirchenväter  gewünscht, 
Messdienste  und  hohe  Kirchenfeiern  möglichst  kunstvoll  zu  gestalten,  war  es  im 
Gegenzug eine aufkeimende Abwehrhaltung dieser Musik gegenüber, Gottes Lob und 
Preisung als Vorwand zu nehmen, ihre eigene geistlich- weltliche Vormachtstellung zu
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untermauern und darzustellen.
1.5.1 Das Konzil von Trient und dessen Auswirkungen
Im  September  1562  erarbeitete  dann  das  Konzil  von  Trient  eine  
Beschlussvorlage über die Musik in der Messe, deren Inhalt in den  
endgültige  Konzilsbeschlüsse  verwässert  wurde,  während  die  
ursprüngliche  Formulierung  wie  eine  Kombination  der  Argumente  
Cirillos und Marcellus’ II. klingt: Die Musik soll nicht dem Vergnügen  
des Ohres dienen, sondern dadurch, daß sie die heiligen Texte in einer  
allen  verständlichen  Weise  ausspricht,  die  Herzen  der  Hörer  mit  
Sehnsucht  nach der himmlischen Harmonie erfüllen.  Alles Profane,  
Laszive und Unreine hat deshalb in der messe keinen Platz.6 
Diese radikale, vergangenheitsorientierte Denkweise ist nicht unbedingt als Ablehnung 
der weiterentwickelten Musik zu verstehen. Vertraten die Kirchenväter die Meinung, die 
Musik  solle  wieder  für  das  Kirchenvolk  verständlich  werden,  um  am  Lobgesange 
teilhaben  zu  können,  darf  natürlich  nicht  vergessen  werden,  dass  es  sich  zwar 
einbürgerte,  Messen  in  der  jeweiligen  Landessprache  abzuhalten,  hohe  Messen  und 
Kirchenfeiern,  für  welche  groß konzipierte  Musikwerke gedacht  waren,  jedoch stets 
noch auf Latein vorgetragen wurden und sich somit dem Verständnis des gewöhnlichen 
Kirchenvolkes entzogen.
Die  Forderung  nach  einer  Rückkehr  zur  Durchsichtigkeit  und  zum  leichteren 
Verständnis der Musik,  durch Kürzung der Werke und der Stimmenanzahl, ist somit 
nicht nur als traditionsbewusstes Denken aufzufassen. Vielmehr ist hier die Frage zu 
stellen, ob es nicht versteckte Ängste waren, welche immerhin hoch gebildete Gelehrte 
dazu bewegten, diese rückwärtsgerichtete Position einzunehmen.
6 Dahlhaus C., Neue Handbuch der Musikwissenschaft, Band 3.1, S.244,
Laaber Verlag, 1989
27
Während  in  der  weltlichen,  instrumentalen  und  vokalen  Musikkomposition  keine 
Anzeichen  auf  einen  Rückschritt  der  Musikentwicklung  zu  beobachten  war,  wurde 
dieser umso vehementer im Rahm der katholischen Kirche angestrebt. Da die Kirche, 
neben  dem  adeligen  Hofstand,  öffentlichkeitswirksam  war  und  zugleich  auch  die 
größten,  publikumswirksamsten  Auftrittsmöglichkeiten  bot,  war  das  Fehlen  einer 
Gegenbewegung  zur  neuen  Komposition  im  weltlichen  Rahmen  nicht  weiter 
verwunderlich.
Ursache  für  das  Umdenken  dieser  Zeit  war  die  nötig  gewordene  Reaktion  auf  die 
Reformation. Die katholische Kirche sah sich gezwungen, Maßnahmen zu setzen, um 
ihre  geistliche,  aber  vor  allem  auch  weltlich-  politische  Vormachtstellung  nicht  zu 
verlieren.  Das  Konzil  von  Trient  sollte  dieser  Reaktion  die  Rahmenbedingungen 
auferlegen und ein Bestandteil war auch die Musikkomposition und Verwendung der 
Musik  im  Hause  Gottes.  Um  dem  gewöhnlichen  Volk  die  Entschlossenheit  der 
katholischen Kirche zu verdeutlichen wurden viele, zuerst noch moderaten Beschlüsse, 
zusehends verschärft.
So sollten keine weltlichen Melodien im Gottesdienst Platz haben, die  
Worte  sollten  verständlich  sein,  so  daß  die  Hörer  zu  frommen  
Gefühlen erweckt würden, Sänger in der Kirch sollten, wenn irgend  
möglich, Kleriker sein und das geistliche Gewand tragen, und zudem  
sollten alle Instrumente außer der Orgel verboten sein.7 
Diese Entwicklungen verdeutlichen einmal mehr die wechselseitigen Beeinflussungen 
der  Musik mit  der,  sie  perzipierenden,  Gesellschaft.  Das  durch die  Verwendung der 
polyphonen Musik erworbene Image der katholischen Kirche war für eine glaubwürdige 
und konsequente Gegenreformation nicht sonderlich zweckdienlich. Da es Usus war, 
weltliche Melodien, im Sinne von „Schlager“, zur Komposition neuer Kirchengesänge 
heranzuziehen,  war  es  der  katholischen  Kirche  somit  unmöglich,  die  propagierte 
Wertfreiheit und spirituelle Reinheit der Kirche zu bekräftigen und somit hatte diese 
kompositorische Gegenbewegung in erster Linie einen politisch motivierten 
Hintergrund.
7 Dahlhaus C., Neue Handbuch der Musikwissenschaft, Band 3.1, S.244,
Laaber Verlag, 1989
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Für die Entwicklung der Bedeutung und der Verwendung der Melodie war nicht nur die 
Kompositionstechnik von großer  Bedeutung. Der sich ergebende Umstand,  weltliche 
Musik  im  kirchlichen  Rahmen  wiederzuerkennen,  spielte  eine  große  Rolle  und 
ermöglichte so eine differenzierte Möglichkeit der Interpretation der Musik durch die 
Zuhörer.
Durch das Heranziehen weltlich bekannter Melodien zur Komposition neuer geistlicher 
Werke,  konnte  der  Komponist  nun  selbständig  eine  subversive  Botschaft  in  seine 
Komposition einweben, ohne sofortige Konsequenzen befürchten zu müssen.
1.5.2 Kompositorische Auswirkungen
Die Melodie  als  kompositorisches  Werkzeug erlebte  zur  Zeit  Josquin  des  Prez  eine 
Blüte  im vielstimmigen Kanon. Die Frage danach, ob dieser  als  Vorläufer  der Fuge 
angesehen werden kann, ist zu diesem Zeitpunkt noch nicht zielführend, muss jedoch im 
späteren  Verlauf  abermals  aufgegriffen  werden.  Ein  kurzer  Einblick  in  das 
Musikverständnis  und  die  Bedeutung  und  die  Verwendung  der  Melodie  hilft  zu 
begreifen, warum es selbst in der Musik zu einer Reaktion der katholischen Kirche auf 
die Reformation gab.
1.5.2.1 Die Selbständigkeit der Melodie
Wie zuvor angesprochen war die geistige Revolution der Renaissance richtungweisend 
für das weitere Verständnis der Melodie. Hier vollzog sich abermals ein tatsächlicher 
Paradigmenwechsel.  War  zuvor  die  Melodie  als  Transportmittel,  welches  den 
zugrundeliegenden Text untermalte, zu verstehen, erlangte sie durch die Loslösung vom 
Text eine gewisse, teilweise selbstaussagende Eigenständigkeit.
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Untermauern lässt sich diese These durch zweierlei Gegebenheiten. Die neu entwickelte 
Kompositionsweise, der Überlagerung von Melodien zum Schaffen neuer Klangwelten, 
impliziert der Melodie eine vom Text befreite Eigenständigkeit, selbst, aus sich heraus, 
neue Werke ohne Bindung an das Wort zu schaffen. Letztendlich ist diese Beobachtung 
alleine  noch  ungenügend,  da  zwar  neue  Klangwelten  generiert  worden  ist,  deren 
zugrundeliegendes  melodisches  Fundament  jedoch  erkannt  und  somit  dem 
ursprünglichen Text zugeordnet werden konnte.
Die Funktion der Melodie, als wiedererkennendes Momentum zu fungieren, um dem 
Publikum  eine  Orientierungshilfe  zu  sein,  blieb  somit  erhalten  und  stellte  keine 
wesentliche Neuerung dar. Die Idee der Selbständigkeit der Melodie erhält jedoch mehr 
Gewicht, wird das Augenmerk auf Kompositionstechniken gelenkt, welche weltliche, 
bekannte Melodien,  neu verpackt im kirchlichen Rahmen wiedergegeben haben. Die 
zuvor erwähnte Möglichkeit der Wiedererkennung weltlicher Melodien im kirchlichen 
Rahmen, konnte durchaus humorvollen Charakter gehabt haben.
Da  der  Komponist  jedoch  gezielt  bekannte  Melodien  verwendet  hat,  ist  eine 
Textbezogenheit  zum  neuen  Werk  oder  zum  Ursprungstext  doch  eher  zu 
vernachlässigen.  Sind  diese  Kompositionen  teilweise  offensichtlich  und  direkt  zu 
verstehen gewesen, hat diese es dem Komponisten erstmals ermöglicht mehrdeutig zu 
komponieren und einen gewissen interpretatorischen Freiraum zu schaffen.
1.5.2.2 Gesellschaftliche Einflüsse auf die Bedeutung und die Verwendung der Melodie
Wie schon in vorangegangen Kapiteln ist natürlich auch hier die Frage zu stellen, ob 
und wie die Gesellschaft diesen Gegenstrom zur künstlerisch gewichteten polyphonen 
Musik beeinflusste und gewissermaßen auslöste.
Die  Entwicklung  der  polyphonen  Musik  wurde  auch  von  weiteren  Erfindungen, 
geistigen Entwicklungen begleitet, welche diese auch durchaus beeinflussten. Wie zuvor 
erwähnt war die Renaissance und die damit zusammenhängende Wiederentdeckung
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griechisch antiken Wissens für die Entwicklung der Musik von großer Bedeutung. Doch 
war diese Epoche auch für das eigenständige Finden einer Meinung, natürlich stets im 
Umfeld gebildeter Gelehrter, eine impulsgebende Zeit. Die Reformation führte wegen 
ihres großen Anklangs zur politischen Gegenreformation der katholischen Kirche. Die 
Frage danach,  ob und wie diese geistlichen Bewegungen gegeneinander  wirkten,  ist 
durchaus  interessant  für  die  eigentliche  Fragestellung,  nach  der  Bedeutung  und  der 
Verwendung der Melodie jedoch nicht weiter von belange.
Die  in  die  Katastrophe  des  30jährigen  Krieges  mündende  Gegenreformation  war 
schlussendlich nicht erfolgreich und das kurze Rückrudern, selbst in der musikalischen 
Komposition und Konzeption war nicht von langer Dauer und für die Bedeutung der 
Melodie nicht äußerst dramatisch. Der Rückschritt aus der Freiheit und Selbständigkeit 
der Melodie begründete sich aber durchaus auch durch Angst vor ungeahnten Sphären.
Diese  Selbständigkeit  der  Musik,  als  tatsächliche  Kunst  und  nicht  als  kunstvolles 
Handwerk  angesehen  zu  werden,  war  für  die  Entwicklung  der  Bedeutung  und  der 
Verwendung der Melodie ein äußerst markanter Punkt der Geschichte, welchem eine 
Gegenbewegung  nicht  wirklich  etwas  zusetzen  konnte  und  den  Grundstein  für  die 
Auffassung der Musik als tatsächliche Kunst bildet.
1.6 Die Melodie im instrumentalmusikalischen Zusammenhang
Die Entwicklung der Bedeutung und Verwendung der Melodie war primär nicht nur an 
die  Vokalmusik,  sondern  weiters  auch  an  die  sich  immer  stärker  verbreitende 
Instrumentalmusik gebunden. Aus diesem Grund muss in diesem Zusammenhang auch 
die  Instrumentalmusik  beobachtet  werden,  um Zusammenhänge  der  Bedeutung  und 
Verwendung  der  Melodie  zwischen  Vokal-  und  Instrumentalmusik  erkennen  und 
verstehen  zu  können.  Da  die  reine  Instrumentalmusik  der  Bedeutung  und  der 
Verwendung  der  Melodie  weitere  Sphären  eröffnete,  kann  die,  sich  neben  der 
Vokalmusik entwickelnden und aufkeimenden, Instrumentalmusik keinesfalls
31
unbeobachtet  liegen  gelassen  werden.  Da  die  reine  Instrumentalmusik  im  späteren 
Verlauf  für  die  Entwicklung  der  Musik  von  essenzieller  Bedeutung  ist,  sind 
Fragestellungen  zu  dieser  Thematik  unausweichlich,  um  späteren  Entwicklungen 
leichter folgen zu können.
Beobachtungen,  die  Instrumentalmusik  betreffend,  werfen  wie  bereits  zuvor  in  der 
Vokalmusik aufgrund mangelhafter Quellenlage große Probleme auf und schaffen so 
eine  Vielzahl  an Interpretationsmöglichkeiten  und Spielraum für  Mutmaßungen.  Bei 
Betrachtung der reinen Instrumentalmusik kann zwar auf genauere Aufzeichnungen von 
praktischen Musikern des weltlichen Hofes oder der Stadt zurückgegriffen werden, eine 
intensivere  Nachforschung  -  das  Repertoire  betreffend  -  ist  jedoch  aufgrund  der 
ungewissen Quellenlage äußerst schwierig. Um den Zusammenhang der Entwicklung 
der  Bedeutung  und  Verwendung  der  Melodie  zwischen  der  Vokal-  und  der 
Instrumentalmusik  besser  begreifen  zu  können,  werden  Fragen  zur 
instrumentalmusikalischen Praxis zur Zeit der Gegenreformation gestellt werden.
Weitere Beobachtungen zur sich immer stärker verbreitenden Instrumentalmusik legen 
nahe, dass der Melodie hier, aufgrund des Fehlens eines zugrundeliegenden Textes, eine 
völlig  differente  Verwendung und Bedeutung zukam.  Da sich  dieser  Prozess  jedoch 
nicht  so  rasant  vollzogen  hat,  ist  die  Theorie  einer  differenzierten  Bedeutung  und 
Verwendung der Melodie in der reinen Instrumentalmusik erst später tragend geworden.
1.6.1 Instrumentalmusikalische Praxis
Die  reine  Instrumentalmusik  erfreute  sich  schon  lange  Zeit  über  großen 
gesellschaftlichen  Zuspruch.  Stellte  die,  im  Gegensatz  zu  heute,  geringe 
Instrumentierungsmöglichkeit  eine  gewisse  Einschränkung  dar,  wurde  die 
Instrumentalmusik  jedoch  breit  gefächert  in  verschiedenen  Gesellschaftsbereichen 
praktiziert.  Eine  Kernaufgabe  der  reinen  Instrumentalmusik  kam  der  militärischen 
Signalwirkung  zu  und  wurde  vorwiegend  durch  Blas-  und  Schlaginstrumente 
praktiziert. Die angestiegene Nachfrage instrumentaler Musik führte auch zu
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Innovationen im Instrumentenbau, neuer musikalischer Darbietungsmöglichkeiten und 
in diesem Zusammenhang zu einem gesteigerten Interesse an rein instrumentaler Musik.
Die  Entwicklung  städtischer  Instrumentalistenensembles  verläuft  in  
deutlicher  Parallelität  zu  jener  der  höfischen  Ensembles.  Die  
privilegierte  und  sozial  geregelte  Stellung  städtischer  Musiker  
entwickelte  sich  besonders  seit  dem  14.  Jahrhundert.  Rechte  und  
Pflichten  der  ortsansässigen  Spielleute  werden  erstmals  in  der  
Wismarer Spielleuteordnung von 1343 
genau  geregelt  und  bilden  in  dieser  Form  die  Grundlage  der  
Stadtpfeiferordnungen der folgenden Jahrhunderte.8 
Die  reine  Instrumentalmusik  und  damit  zusammenhängend  deren  Komposition  war 
zunächst  jedoch,  im  künstlerischen  Bereich,  an  bereits  bestehende  vokale 
Kompositionen  gebunden.  Hauptaufgaben reiner  Instrumentalisten,  welche  wie  oben 
bereits  erwähnt  eine  gehobene Stellung  in  der  Gesellschaft  genossen  hatten,  waren 
sowohl die Tanzbegleitung, die Untermalung mehrstimmiger Vokalkompositionen als 
auch  rein  instrumental  arrangierte  Vokalkompositionen.  Der  genaue  Punkt  der 
tatsächlich  reinen  instrumentalmusikalischen  Praxis  ist  aufgrund  der  schweren 
Differenzierung von Vokal- und Instrumentalkomposition nicht präzise festzustellen.
Rein  instrumental  komponierte  Musik  impliziert  eine  gewisse  Abstinenz  eines 
zugrundeliegenden  Textes,  welcher  aufgrund  der  Ausführung  der  Instrumentalisten 
obsolet geworden wäre. Vorschnell wird so eine Meinung gefasst, jede notierte Musik 
ohne Text wäre als instrumentalmusikalische Komposition aufzufassen. Wird jedoch die 
gängige  vokalmusikalische  Ausbildung  berücksichtigt,  wird  dieser  Umstand  der 
textlosen  Notation  verständlich  werden  und  die  Theorie  einer  rein  instrumentalen 
Komposition alsdann entkräften.
8 Brinzing A., Studien der instrumentalen Ensemblemusik, Band 1, S.19,
Vandenhoeck & Ruprecht, Göttingen, 1998
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Armin Brinzing verweist in seinen Studien darauf, folgende Punkte für  
die Fragestellung der untextierten Komposition zu berücksichtigen:
1. Die  Möglichkeit  einer  getrennten  Aufzeichnung  von  Text  und  
Musik bzw. die  Möglichkeit,  daß bestimmte Texte  als  bekannt  
vorausgesetzt wurden.
2. die Frage, ob eine Komposition in der Form, in der sie in einer  
Quelle  erscheint,  tatsächlich  für  den  praktischen  Gebrauch  
bestimmt war.
3. Die im 16. Jahrhundert, insbesondere für pädagogische Zwecke,  
vielfach belegte Praxis des textlosen Singens.9
Oben angeführte Punkte bilden die Grundlage für weiterführende Überlegungen, ob und 
inwiefern sich die reine Instrumentalmusik, unabhängig von der im Rahmen der Kunst 
vorherrschenden Vokalmusik, entwickelte und somit möglicherweise eine differenzierte 
Bedeutung und Verwendung der Melodie generierte.
1.6.2 Eigenständige oder an Vokalmusik gebundene Kunst
Die immer wieder diskutierte Frage eines instrumentalen Stils (oder  
vielmehr  instrumentaler  Stile)  wird  zumeist  auf  dem  Wege  des  
Ausschlusses zu lösen versucht, d.h. instrumental ist all das, das nicht  
dem  Grundsatz  des  Vokalen,  d.h.  in  erster  Linie  der  Sanglichkeit,  
entspricht.10
9 Brinzing A., Studien der instrumentalen Ensemblemusik, Band 1, S.19,
Vandenhoeck & Ruprecht, Göttingen, 1998
10 Brinzing A., Studien der instrumentalen Ensemblemusik, Band 1, S.29,
Vandenhoeck & Ruprecht, Göttingen, 1998
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Diese einleitenden Worte stellen zugleich auch die einfachste Möglichkeit dar, zwischen 
Vokal- und Instrumentalmusik Unterscheidungen zu treffen, wobei zugleich auch eine 
Verwobenheit dieser Stile, sofern diese als solche angesehen wurden, festzustellen ist.
Die  Instrumentalmusik  ist  in  erster  Linie  natürlich  durch  den,  schon  innovativen, 
Instrumentenbau bedingt. Virtuosität auf Instrumenten wiedergeben zu können, setzte 
die Meisterschaft des Instrumentenbaus voraus.
Für die hier gestellte Frage, nach der Entwicklung der Bedeutung und der Verwendung 
der  Melodie,  ist  die  einsetzende,  noch  nicht  vollends  mit  Quellen  belegbare 
Entwicklung der Instrumentalmusik und derer gewidmeter Kompositionen nur teilweise 
von Bedeutung.  Hervorzuheben ist  die  Abhängigkeit  der  Instrumentalmusik von der 
vorherrschenden, weitentwickelten, kunstvollen Vokalmusik.
Behauptete  die  Instrumentalmusik,  vor  ihrem Sprung in  kunstvolle  Sphären,  bereits 
viele Teilbereiche, z.B. der Tanzbegleitung oder der militärischen Signalkraft, für sich, 
genügten diese den immer virtuoseren und angeseheneren Interpreten nicht mehr und 
fanden an der bereits hoch entwickelten polyphonen Vokalmusik Musterbeispiele, eine 
selbständige, künstlerisch hochwertige Stilrichtung zu schaffen und dadurch ein höher 
geschätztes Ansehen zu erlangen. Für weitere Überlegungen ist festzuhalten, dass die 
reine Instrumentalmusik in ihrer kunstvollen Entwicklung zuerst als unterstützendes und 
untermalendes  Werkzeug  der  vokalen  Musikkomposition  diente.  Aus  diesem 
unterstützenden Zustand entwickelte sich eine Bewegung hin zur vollkommenen rein 
instrumental interpretierten Wiedergabe vokaler Polyphonie, welche den Grundstein für 
die  Entwicklung  der,  in  der  Gesellschaft  als  kunstvoll  angesehenen,  virtuosen  und 
letztlich selbständigen Instrumentalmusik.
Für die Bedeutung und die Verwendung der Melodie gibt es bei Beobachtung, bezüglich 
der  frühen,  reinen  Instrumentalmusik,  aufgrund  ihrer  Anleihe  an  die  polyphone 
Vokalmusik, keine wesentlichen Neuerungen und vorherrschende Eigenheiten. Die den 
Anschein erweckende, der Entwicklung der Vokalmusik folgende Instrumentalmusik, 
wird im späteren Verlauf noch von Bedeutung sein und weiter behandelt werden.
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1.7 Die Verschränkung der Künste
Die zu Beginn gestellte Frage, ob die Entwicklung der Bedeutung und der Verwendung 
der Melodie, jener der Musiktheorie folge, war bis jetzt noch nicht Gegenstand dieser 
Arbeit. Die Festigung einer, über nationale Grenzen hinweg, gültigen Tonalität lässt dies 
jedoch nicht weiter zu, da in diesem Zusammenhang Theorien der Musik aufgestellt 
wurden,  welche  über  nationale  Grenzen  hinweg  Anerkennung  fanden  und  als  ein 
Baustein  der  internationalen  Vermischung  von  Kompositionsstilen  und  Theorien 
angesehen werden konnten. Da sich dieser Prozess jedoch über einen längeren Zeitraum 
erstreckte, wird vorerst nur auf den Beginn dieses Prozesses Bezug genommen werden. 
Erstmalig  kann  hier  beobachtet  werden,  dass  musiktheoretische  Überlegungen  der 
Entwicklung der  Melodie vorangegangen sind und dieser  erst  die  Richtung und die 
Rahmenbedingungen für die weitere Entwicklung diktiert hat.
Nun wird der Blick auf eine Epoche gelenkt, welche für die Kunst im Allgemeinen und 
somit auch speziell für die Musik interessante Entwicklungen zuließ. Inwiefern diese 
Interaktionen der Künste bewusst oder unbewusst stattgefunden haben steht hier nicht 
zur Diskussion, da diese Frage zu viel Spielraum für Spekulationen bieten würde. 
Die Problematik der Barockepoche besteht in ihrer Definition selbst. Das Problem einer 
epocheübergreifenden Entwicklungsgeschichte der Musik dieser Zeit lässt viele Fragen 
der  zusammengehörenden,  die  unterschiedlichsten  Künste  beeinflussenden,  Faktoren 
offen.  Der  Problematik  des  Zusammenfassens  der  vielschichtigen,  stilistischen, 
nationalen  und  kulturellen  Strömungen  dieser  Zeit  geht  eine  große  Gemeinsamkeit 
voraus.
Für eine gesonderte Betrachtung des Zeitraums des musikhistorischen Barocks sprechen 
mehrere Gründe. Tangierten sich die unterschiedlichsten Künste zwar stets bis zu einem 
gewissen Grad, fand nun schrittweise, in einer ungewohnten Dichte, eine gegenseitige 
Einflussnahme der verschiedensten Künste statt, welche gerade durch diese Interaktion 
stilgebend für diese Epoche des europäischen Abendlandes war. Die mediale
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Revolution,  vordergründig durch  den Buchdruck,  erschuf  eine bisweilen  unbekannte 
und kaum vorauszusehende Möglichkeit, in kürzester Zeit, weit über die Stadtgrenzen 
des jeweilig künstlerisch Schaffenden hinaus, bekannt und verbreitet zu werden. Die 
Verwendung  anspruchsvoller,  kunstvoll  komponierter  Musik  unterlag  einem  immer 
stärker  werdenden  Wandel,  von  der  Kirche  weg  hin  zu  einem  weltlich  zahlenden 
Auftraggeber,  der diese kunstvolle Musik benützte,  um sich durch die  Musik in der 
Gesellschaft repräsentieren zu lassen. Auf politischer Ebene verlor die Kirche zusehends 
an  Macht  und  zugleich  auch  die  Monopolstellung  der  großen 
Aufführungsmöglichkeiten,  da  es  der  wohlhabende  Adel  sehr  wohl  verstand  ein 
pompöses  Fest  zu  veranstalten,  um die  eigene  Vormachtstellung,  wirtschaftlich  und 
kulturell, der Gesellschaft gegenüber zu bekräftigen. Dieser Punkt ist für die Bedeutung 
und  die  Verwendung  der  Melodie  essentiell.  Waren  die  Komponisten  mit  ihrem 
Schaffen  zwar  noch  immer  an  einen  zahlenden  Auftraggeber  und  dem  Zweck  der 
Komposition gebunden, erhielten diese einen viel größeren inhaltlichen Spielraum und 
somit die Möglichkeit, eigene, zuvor unausgesprochene Gedanken und Ideen, auch mit 
Hilfe kompositorischer Experimente in das Werk einfließen lassen zu können. Die wie 
schon zuvor angesprochene Abkehr  der  Komponisten  von geistlichen Auftraggebern 
darf jedoch unter keinen Umständen als Einschnitt aufgefasst werden. Vielmehr muss 
dieser Wandel des Auftragsgeberwechsels als Aufholen des wirtschaftlich gefestigten 
Adels angesehen werden. Die Kirche blieb sehr wohl ein großer Part der musikalischen 
Schöpfungen der Komponisten jener Zeit. Alleine der Zuwachs jener Gesellschaft, die 
sich  den  Luxus  eines  Auftragswerkes  und dessen  Aufführung leisten  konnten,  stieg 
aufgrund wirtschaftlicher Gegebenheiten enorm an.
Der  wirtschaftliche  Aufschwung  der  Städte  verschiedenster  Nationen,  lieferte  den 
Beitrag, weshalb kompositorische Experimente über Landesgrenzen hinweg stattfanden 
und über den Weg des Druckes gegenseitigen Austausch fand. Die Zeit des Barocks 
mag  zwar  sehr  verworren  und  für  die  Interaktion  der  Künste  zusammenhanglos 
erscheinen,  doch  ist  dies  aufgrund  zuvor  erwähnter  Umstände  wohl  eher 
auszuschließen.
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Um die Entwicklungen rund um die Bedeutung und der Verwendung der Melodie im 
musikalischen  Barock  fassen  zu  können,  ist  es  von  großem  Nutzen,  zuerst  die 
vorherrschenden Rahmenbedingungen zu beleuchten,  wodurch leicht  ein Verständnis 
für verschiedenste Entwicklungen geschaffen werden kann. Doch nicht nur zum Zweck 
des leichteren Verständnisses der musikalischen Entwicklungen dieser Zeit dient diese 
Betrachtung,  vielmehr ist  diese notwendig,  um jene Umstände erkennen zu können, 
welche  tatsächlich,  ob  direkt  oder  indirekt,  die  Musikpraxis,  als  auch  die 
Musikkomposition dieser Zeit beeinflusst haben.
1.7.1 Machtpolitische Bestrebungen
Das Europa jener Zeit war durch Kaiser- und Königreiche zerrissen und übersät, deren 
einziges Bestreben darin lag, ihre eigenen Grenzen zu erweitern und die jeweilig eigene 
Vormachtstellung zu festigen und gegenüber anderen abzusichern. Der unterscheidende 
Punkt zu vorhergehenden Zeit ist jedoch jener, dass nun nicht nur militärische Stärke, 
sondern  vielmehr  wirtschaftliche  Stärke  und  Größe  für  das  Erlangen  solcher  Ziele 
ausschlaggebend  waren.  So ist  es  auch weiter  nicht  verwunderlich,  dass  speziell  in 
florierenden  Handelsstädten,  wie  in  Florenz  und  Venedig,  eine  Ansammlung,  ja 
geradezu Anhäufung großer Komponisten und Berufsmusiker festzustellen ist.
Für  praktische  Musiker,  Komponisten  und  Theoretiker  war  dies  natürlich  eine 
Möglichkeit gut situiert und finanziell abgesichert zu leben. Dies ergab sich aus dem 
einfachen  Umstand  des  immer  stärker  gewordenen  Repräsentationszwanges  der 
wohlhabenden  Gesellschaft.  War  es  zuvor  nur  dem  hohen  Adel  möglich,  immense 
Kosten auf sich zu nehmen, um durch Kunst ihre Stellung zu verdeutlichen und der 
untergestellten Gesellschaft zu propagieren, was aus wirtschaftlichem Blickwinkel reine 
Vermögensvernichtung  darstellte,  schwenkte  diese  Obsession  auf  wohlhabende 
Kaufleute  um,  was  für  die  Auftragslage  eine  Steigerung  bewirkte  und  damit 
zusammenhängend,  einen  gewissen  Wohlstand  für  Komponisten  und  praktische 
Musiker zur Folge hatte.
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1.7.2 Kompositorische Einschränkungen
Eine, die weitere Entwicklung der Musik maßgeblich beeinflussende Komponente, war 
jene  der  bedingungslosen  Unterwerfung  der  Musik  unter  dem  Metrum,  welches 
aufgrund des weitentwickelten Kontrapunkts und der Invention des Generalbasses der 
Komposition  und  schlussendlich  der  Darbietung  ein  Korsett  anlegte,  welches  die 
Komponisten  und  Interpreten  lange  nicht  abstreifen  vermochten  und  so  zu  einer 
differenten Auffassung der Melodie und ihrer Verwendung führte.
Für  die  Bedeutung  und  die  Verwendung  der  Melodie  gilt  weiters  nicht  mehr 
vordergründig  die  unterschiedliche  Auffassung  der  Melodie  zwischen  Vokal-  und 
Instrumentalmusik.  Die  internationale  Popularität   und  Verbreitung  einzelner 
Komponisten  und  deren  Werke  führte  zu  einem,  im  Rahmen  der  kunstvollen 
Musikkomposition, internationalen Verständnis der Melodie. In weiterer Folge gilt es 
sodann  einen  Unterschied  zu  beleuchten,  der,  aufgrund  der  immer  kunstvoller 
komponierten  Werke,  eine  parallele  Musikkomposition  förderte,  welcher  die 
Gesellschaft auch geistig folgen konnte. Es darf hier natürlich nicht vergessen werden, 
dass ein schon pulsierender Prozess immer stärker forciert wurde und dazu führte, in 
späterer Folge tatsächlich die angestrebte reine Kunstmusik zu erreichen.
Der  Prozess  der  Interaktion  verschiedener  Künste,  der  Dichtkunst  und  damit 
zusammenhängend der Philosophie, der Mathematik oder der Architektur, war gewiss 
keine Neuheit, doch wurde in der Musikkomposition nun ein Weg beschritten, Worte 
und Gedanken der Musik zu unterlegen und diese als hinter der Musik stehendes Gerüst 
und  Aussage  zu  konzipieren.  Die  damit  verbundene,  bewusst  komponierte 
Mehrdeutigkeit, wird im weiteren Verlauf für die Bedeutung und die Verwendung der 
Melodie noch von Belangen sein.
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1.7.2.1 Rückkehr in bekannte Schemen
Vorhergehende,  euphorisch  beschriebene,  Entwicklung  der  Musikkonzeption  zieht 
jedoch zugleich einen kleinen, doch starken Schatten mit sich. Wurden neue Wege der 
Verwendung  der  Melodie  beschritten,  ging  eine  sukzessive  Rückschreitung  in  eine 
limitierte, begrenzte und eingeengte Konzeption der Musik einher. Die Melodie konnte 
aufgrund instrumentaler Begleitung und Imitation eine nicht im Text verankerte Idee 
ummalen  und  diese  teilweise  den  ungebildeten  Hörer  erahnen  lassen.  Die 
Verständlichkeit und Durchsichtigkeit der Musik war dem Publikum und Ungebildeten, 
wie  auch  schon  zu  früheren  Zeiten,  größtenteils  verschlossen  geblieben. 
Musiktheoretische  Entwicklungen  führten  hierbei  abermals  zu  einer  Form  der 
Gegenbewegung zu vorherrschenden Praktiken. Die fortgeschrittene Entwicklung des 
Kontrapunkts war für die Weiterentwicklung der Musik nicht dermaßen limitierend wie 
es später die Theorie über den Generalbass war. Die immer stärkere Verwendung der 
Instrumentalmusik, mit der Funktion der Begleitung der Vokalmusik, führte zu einem 
immer  ausgeprägteren  und  theoretisch  ausformulierten  Kompositionsverfahren  des 
Kontrapunkts,  der  für  mehrstimmige  Kompositionen  dieser  Art  unerlässlich  war. 
Gedanklich und für die Bedeutung und die Verwendung der Melodie von essentieller 
Bedeutung ist jedoch das Verstehen und die Auffassung der Begleitstimme. Diese war 
der  Hauptstimme  untergeordnet  und  fungierte  als  Verstärkung  und  klangliche 
Erweiterung, musste jedoch, wie ebenfalls die Hauptstimme, stets eine „sinnvolle“ und 
auch  eigenständig  klingende  Melodieführung  vorweisen.  Dieses  Denken  der 
eigenständigen Melodien, welche sich gegenseitig ergänzten, kippte jedoch während der 
Formulierung des Generalbasses.
Zuvor erwähnte Entwicklungen und Gegenbewegungen implizierten eine 
Aktion - Reaktion - Situation zwischen den Theoretikern beider Anschauungen. Gab es 
erst eine Entwicklung, welche bahnbrechende Neuerungen nach sich zog, folgte oftmals 
eine  Reaktion  auf  diesen  Umstand,  um  nicht  sorglos  Altbewährtes  verfallen  und 
wegwerfen zu lassen. Die Formulierung des Generalbasses hingegen, war jedoch beides 
zugleich. Einerseits war dies eine kompositionstheoretische Formulierung, welche noch 
Jahrhunderte lang von Bedeutung sein sollte, andererseits beraubte diese
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Reglementierung  und  Kompositionsanweisung  des  korrekten  Komponierens,  die 
Freiheit der kompositorischen Möglichkeiten. Grund für diese freiwillige Aufgabe war 
ein  geändertes  Verständnis  der  Musik.  War  zuvor  noch  ein  melodisches,  gering 
intervallbezogenes  Verständnis  der  Musik  vorherrschend,  kam es  nun  aufgrund  der 
entwickelten und etablierten Tonarten langsam zu einem harmonischen Verständnis und 
Empfinden  der  Musik.  Wird  mit  harmonischem Empfinden  zumeist  das  Schöne  in 
Verbindung gebracht, ist dies hier nur teilweise zulässig, da es auch zuvor Richtlinien 
zur Komposition schöner Musik gab und die subjektive Wahrnehmung und Betrachtung 
des  Schönen  mehrfacher  Wandlung  unterlag.  Diese  neue  harmonische  Sichtweise 
verstand  sich  als  vertikale  Betrachtungsweise  mehrstimmiger  Kompositionen.  Als 
harmonisch  wurden  nun  tatsächliche  Akkorde  bezeichnet,  welche  der  Hauptstimme 
strikt untergeordnet waren und das ruhende Fundament der Komposition bildeten.
Es  gibt  zwei  grundsätzliche  Arten  von  Generalbass,  die  sich  
allmählich  im  Laufe  des  17.  Jahrhunderts  herausbildeten:  der  
Generalbass  als  (Spiel-)Praxis  und die  Generalbasstheorie,  die  als  
Modell  der  Kompositionspraxis  dient,  bzw.  dienen  wird.  Der  
Ursprung dieser zwei Arten ist bereits im Laufe des 16. Jahrhunderts  
zu finden. Die kompositorische Generalbasspraxis entstand aus dem  
Bedürfnis,  das  Spielen  und  das  (Erstellen)  der  Intabulatur  zu  
erleichtern.  Es  wird  nur  die  harmonische  Basis  des  Aufbaus  des  
Stückes dargestellt. Somit entsteht das Paradoxon, dass die Technik  
die  ausschließlich  für  das  praktische  Spiel  bestimmt  war,  nun  zu  
einem der wichtigsten Mittel des Komponierens wird. Die zweite eher  
freiere Art des Generalbasses wächst aus improvisierter Begleitung  
und ist  ohne Zweifel  frei  in  seiner  Ausführung,  jedoch an gewisse  
Regeln gebunden.11
Das Bemerkenswerte an dieser Entwicklung und zugleich für die Bedeutung und die 
Verwendung der Melodie Wichtige war, dass es zu einer strikten Trennung zwischen 
Melodiestimme und Begleitung kam. Obwohl die  kompositionstechnischen Theorien 
die Freiheiten der Komponisten teilweise einengte, war diese neue Betrachtungsweise
11 Bottoms D.J., Zur Entwicklung des generalbass- Denkens und ihren Auswirkungen
Auf die Aufführungspraxis, S.35, Dissertation Wien, 2007
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der Melodie, als  den Kern der Musik tragende Stimme, zwar keine neue Erfindung, 
doch im Zusammenhang mit einer, mehr oder weniger freien, improvisierten Begleitung 
eine  Neuerung.  Diese  Kompositionstechnik  war  jedoch  nur  durch  ein,  wie  vorher 
bereits angesprochenes, neues harmonisches Empfinden denkbar.
1.7.2.2 Neues „harmonisches“ Musikempfinden
Obige  Betrachtungen  werfen  schon  teilweise  ein  Licht  auf  eine  neue,  geänderte 
Betrachtungsweise der Musik, durch die Theoretiker dieser Epoche. Ausschlaggebend 
für diese Änderung war eine differente Auffassung der Kompositionen, beruhend auf 
dem  Kompositionsverfahren  vielstimmiger  Musik.  War  zuvor  von  einer  dezidierten 
Anleitung  zur  Verwendung  der  Begleitung  die  Rede,  wird  nun  über  aufgestellte 
Theorien  der  Harmonik,  im  Sinne  eines  Akkordverständnisses,  die  Frage  gestellt 
werden, inwiefern diese die Bedeutung und die Verwendung der Melodie beeinflusste. 
Im Sinne der Vereinfachung wird diesbezüglich auf einen Disput eingegangen werden, 
durch welchen die Problematik dieser Theorien, welche eine komplett neue Sichtweise 
der Musik aufgeworfen haben, veranschaulicht wird.
Die  Konzentration  musikalischen  Schaffens  in  wirtschaftlich  blühenden  Städten  im 
heutigen  Italiens,  soll  keinesfalls  künstlerischen  Stillstand  im  restlichen  Europa 
implizieren.  Frankreich  fand  mit  Rameau  und  Rousseau  zwei  außergewöhnliche 
Theoretiker, welche sich zwar mehr als nur gegenseitiger, öffentlicher Kritik aussetzten, 
sondern  durch  ihre  schriftlichen  Auseinandersetzungen  eine  Entwicklung  lostraten, 
welche bis in unsere Zeit herauf ihre Wirkung zeigt.
Der Kontrapunkt und weiterführend der Generalbass, im Speziellen die mehrstimmige 
Begleitung einer tragenden Oberstimme, führte zu einem akkordischen Bewusstsein, 
welches  Fragestellungen  zu  harmonischen  Kompositionsverfahren  und  zu 
harmonischen  Grundsatzfragen  der  Musik  nach  sich  zog.  Eine  erste  große 
Grundsatzdiskussion  zweier  Theoretiker  über  das  Wesen  der  Musik  ist  in  diesem 
Ausmaß, zumal medial durch veröffentlichte Drucke forciert, und teilweise die
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Thematik betreffend neu.
Für einen schnellen Einstieg ist die Frage nach dem Hauptstreitpunkt dieser Theoretiker 
und somit über welche Prinzipien sich Rousseau nach seiner eigenen Darstellung mit 
Rameau nicht einig werden konnte, zu stellen.
Erstens mit der Behauptung Rameaus, daß die Harmonie die einzige  
Basis der Kunst sei, daß infolgedessen die Melodie von ihr abstamme  
und  daß  alle  großen  Effekte  in  der  Musik  von  der  Harmonie  
abstammen.  Zweitens  mit  der  Auffassung  Rameaus,  daß  die  
akkordische  Begleitung  (accompagnement)  den  tönenden  Körper  
(corps sonore) zur Grundlage habe.12
Oftmals  wird  Rousseau  als  Gegenpol  zu  Rameau  und  somit  als  Gegenpol  zur 
Musikentwicklung gesehen. Da es sich um eine Auseinandersetzung eines Gelehrten 
Rameau  und  eines  Autodidakten  Rousseau  handelt,  scheint  diese  Ansicht  durchaus 
akzeptabel  zu  sein.  Doch  wird  die  Musikentwicklung  betrachtet,  ist  das  neue 
Akkordverständnis der Musik und somit ein harmonisches Denken in dieser, durchaus 
eine Neuerung, welche bis weit ins 20. Jahrhundert Bestand hatte, nicht zwingend als 
radikale  Neuerung  dieser  Zeit  anzusehen.  Wie  schon  in  vorangegangenen  Kapiteln 
angedeutet, fand auch hier eine teilweise Rückkehr in alte Zwänge der Musikkonzeption 
statt. Die Theorie, der Kern der Musik sei die Harmonik, daraus schließend das Schöne, 
ist durchaus eine immer wieder erkennbare Komponente musiktheoretischen Denkens.
Rousseau  kann  somit  durchaus  auch  als  Gegenpol  zu  vergangenheitsorientierten 
Theorien  betrachtet  werden,  indem seine  Theorie,  die  Harmonik  sei  eben nicht  der 
alleinige Kern der  Musik und die  Melodie und alle  weiteren Affekte einen anderen 
Ursprung als die zugrundeliegende Harmonik haben müssten. Zuletzt sei nur erwähnt, 
dass  Rousseaus  Theorien  eher  eine  zukunftsgerichtete  Perspektive  aufweisen,  wider 
jenen Rameaus,  beruhen Rousseaus  Theorien auf  dem Prinzip der  Entwicklung und 
Gewöhnung des Menschen an die Musik.
12 Pischner H., Die Harmonielehre J-Ph-Rameaus, S.161,
Breitkopf & Hörtel Musikverlag, Leipzig 1963
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Diese musiktheoretischen Neuerungen hatten für die Komposition von Musik zweierlei 
Veränderungen  zur  Folge.  Die  auskomponierte  mehrstimmige  Begleitung,  einer  den 
Kern des Stückes tragenden Melodie, hatte vorerst eine strikte Trennung der Melodie 
und  Begleitung  zufolge,  was  zuvor  nicht  dermaßen  der  Fall  war,  da  selbst  die 
Begleitung oder Unterstimme selbständigen, melodischen Sinn ergeben musste. Doch 
dieses  Aufspalten  der  Musik  in  einzelne  Teilbereiche,  der  Melodieführung  und  der 
Begleitung, brachte auch völlig neue kompositorische Möglichkeiten mit sich, welche, 
verstärkt  durch  den  Instrumentenbau,  der  Erfindung  neuerer  Instrumente  und 
verbesserte Spielweise, eine Verschmelzung der Künste in der Perzeption der Musik 
boten, wie es schon längst im Philosophieren über die Musik der Fall war.
1.7.3 Die Musik als Schmelztiegel der Kunst
Während  dieser  Arbeit  wurde  stets  versucht,  gattungsübergreifend  einen 
Zusammenhang der Bedeutung und der Verwendung der Melodie zu suchen um daraus 
Schlüsse ziehen zu können. Zuvor erwähnte Umstände, geänderte Wahrnehmung der 
Musik,  interdisziplinäre  Auseinandersetzung mit  der  Musik,  als  auch wirtschaftliche 
Aspekte  der  Kompositionen,  hervorgerufen  durch  den  Druck,  führten  zu  einer 
Kulmination  verschiedener  Künste  in  eine  Gattung,  welche  dadurch  den  Anspruch 
höchster  Kunst  stellen  konnte  und  weiters  für  die  Entwicklung  der  gesamten 
Musikszene von Bedeutung war, lassen es nun nicht weiter zu, gattungsübergreifend 
Theorien  aufzustellen.  Ein  Exkurs  in  die  Welt  der  Oper  ist  der  Frage  nach  der 
Bedeutung und der Verwendung der Melodie sehr zweckdienlich und verschafft einen 
Überblick über diese Thematik dieser Zeit.
Die Entwicklungsgeschichte der Oper ist ein dermaßen komplexes und breitgefächertes 
Themengebiet, welches es unmöglich macht, dies in allen Einzelheiten für diese Arbeit 
zu  verwenden.  Da es  sich  hier  jedoch um die  Bedeutung und die  Verwendung der 
Melodie handelt, ist eine Auseinandersetzung mit der Oper integraler Bestandteil dieser 
Überlegungen.
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Zuvor  erwähnte  Verschränkung  und  interdisziplinäre  Auseinandersetzung  mit  der 
Musik, führten zu einer Auseinandersetzung von großen, anerkannten Gelehrten und 
Wissenschaftlern,  welche  in  der  Musik  mehr  sahen  als  nur  ein  rein  akustisches 
Phänomen. Dieser interdisziplinäre Gedankenaustausch ist für die Oper essentiell,  da 
sich  die  Oper  aus  mehreren  verschiedenen  künstlerischen  Komponenten 
zusammensetzte. Die Verbindung der Musik mit der Literatur, im Speziellen mit der 
Dichtung, ist,  wie bereits näher erläutert,  keine Neuheit  gewesen. Der Einbezug des 
zeitgleichen Schauspiels und des Tanzes war für das Publikum jedoch eine Neuerung. 
Das  bahnbrechende  Momentum  war  jedoch  die  Aufführung  und  damit 
zusammenhängend die Bühne selbst. Hierbei wurde die Architektur zur Gestaltung des 
Bühnenbildes  einbezogen,  um  dem  jeweilig  dargebrachten  Teil  des  Stückes  einen 
kleinen Raum der Wirklichkeit zu geben und zog das Publikum dadurch in eine audio-
visuelle Erlebniswelt.
War zuvor davon die Rede, wohlhabendes Bürgertum strebte immer mehr danach sich 
mit Kunst und in diesem Sinne mit der Musik zu schmücken, ging diese neue Gattung 
einen rückläufigen Weg.
Nachdem die mannigfachen höfischen Festveranstaltungen aus Tanz  
und  Musik,  Sprache  und  Pantomime  durch  die  humanistisch-
literarische  Schule  der  Camerata  gegangen  waren  und  ihnen  in  
Rinuccini-Peris  DAFNE  ein  ganz  neues  Ziel  gesetzt  worden  war,  
kehrten sie wenig später in dieser neuen Gestalt wieder in die Obhut  
der Höfe zurück. Denn Sänger- und Musikpersonal, Ausstattung und  
Kostüme, Dekorationen und Bühnenapparaturen waren so kostspielig,  
daß nur  die  begütertsten  Höfe  sich  derartige  Aufführungen leisten  
konnten,  und  das  auch  nur  bei  besonders  hervorragenden  
Gelegenheiten.13
13 Abert A.A., Geschichte der Oper, S.20,
Bärenreiter Verlag, Stuttgart, 1994
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Die Kostspieligkeit einer Aufführung spielt selbstverständlich in die von der restlichen 
Kunstszene  abgehobene  Betrachtungsweise  hinein,  erhielt  die  Oper  dadurch  einen 
Sonderstatus, welchen sich der wohlhabende weltliche Adel zunutze machte, um dessen 
Sonderstellung der Gesellschaft und im Speziellen dem wohlhabenden Bürgertum zu 
verdeutlichen.
Da  sich  die  Komposition  einer  Oper  nun  nicht  ausschließlich  auf  musikalisches 
Schaffen beschränkte, sondern beispielsweise auch Regieanweisungen beinhaltete, kann 
die Bedeutung und die Verwendung der Melodie in diesem Genre verschieden ausgelegt 
werden. Wird das reine auskomponierte Notenmaterial betrachtet, obliegen der Melodie, 
jener  Stimme,  welche  die  Information  bzw.  Geschichte  der  Komposition  trägt,  wie 
schon  zu  vorigen  Zeit  inhaltliche  Pflichten.  An  einen  Text  gebunden,  wird  dem 
zugrundeliegenden Text Ausdruck verliehen, um dramaturgische Ziele verfolgen. Die 
aufgabengeteilte  Stimmenaufteilung  zwischen  Begleitung  und  Melodie  bzw. 
Oberstimme, bekräftigt diese Durchschaubarkeit und hilft dem Publikum der Handlung 
zu folgen.
Wird  aber  jedoch  die  gesamte  Komposition  -  Musik,  Regieanweisungen  und 
Choreographie - mit einbezogen, kann eine, das gesamte Werk umspannende Idee einer 
hinter dem Werk stehenden, das Werk vorantreibenden Melodie, erahnt werden. Dieser 
Punkt wird zu späteren Betrachtungen der weiterentwickelten Oper für die Bedeutung 
und  die  Verwendung  der  Melodie  noch  von  großer  Bedeutung  sein  und  eingehend 
behandelt werden.
1.8 Musik, nicht um ihrer selbst Willen
Der  Weg,  weg  von  einem  kunstvollen  Handwerk,  hin  zu  einer  eigenständigen, 
selbstaussagenden  Kunstform,  war  durch  die  Oper  gelungen  und  diese  sollte  die 
Musikentwicklung,  aber  auch  die  Gesellschaft  für  lange  Zeit  noch  beeinflussen. 
Rechtfertigen lässt sich diese These durch die zuvor erwähnte Interaktion der Künste.
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Durch dieses Zusammenwirken vermochten Komponisten nicht  mehr nur subversive 
Gedanken in ihre Werke einfließen zu lassen, es war ihnen möglich, gesellschaftliche 
Missstände  aufzugreifen,  künstlerisch  zu  verpacken  und  auf  der  Bühne  teilweise 
überspitzt oder entschärft als Form einer Kritik zu präsentieren, was am Beispiel von 
Verdi’s „Aida“ leicht zu veranschaulichen ist. Weiterführende Beobachtungen stützen 
sich  größtenteils  auf  die  überlieferten  großen  Meister  der  Tonkunst,  um 
musikkonzeptionelle  Tendenzen  und  somit  die  Entwicklung  der  Bedeutung  und  der 
Verwendung der Melodie verfolgen zu können. Es soll keinesfalls der Anschein erweckt 
werden, diese Komponisten hätten alleinig das musikalische Geschehen bestimmt, da 
selbst  diese aus  einfachen,  pekuniären  Gründen populär  komponiert  hatten.  Da sich 
populäre Kompositionen eher dem Aspekt des künstlerischen Handwerks annähern als 
philosophisch  künstlerischen  Idealvorstellungen,  wird  auch  aufgrund  der  drohenden 
Rahmensprengung  darauf  verzichtet  werden,  die  alltägliche  unterhaltende 
Musikkomposition in diese Arbeit einzubeziehen.
Kunstvoll und komplex ausgearbeitete Kompositionen, welche den Anspruch der Kunst 
an die Musik erhoben, führten, wie in vergangenen Zeiten, auch im 18. Jahrhundert zu 
einer geteilten Auffassung und Wahrnehmung der Kunstmusik. Wie die gesamte Arbeit 
über die Entwicklung der Bedeutung und der Verwendung der Melodie erahnen lässt, 
kam eine differente Auffassung und Wahrnehmung der neuen, hohen Kunst der Musik, 
im Rahmen der Oper, nicht über Nacht. Geistige als auch politische Umwälzungen und 
Bewegungen  dieser  Zeit  führten  zu  einer  geänderten  Sichtweise  der  Menschen  und 
damit  zusammenhängend  der  Kunst,  im  Speziellen  der  Musik,  in  der  Gesellschaft. 
Wurde einerseits die hohe Kunst der Musik bewundert und geschätzt, war ein bereits 
bekannter  Trend  der  Vereinfachung,  hervorgerufen  durch  die  partizipierende 
Gesellschaft,  zu  beobachten.  Für  Entwicklungen  dieser  Art  war  die  immer  mehr 
Verbreitung und Anklang findende philosophische Aufklärung essentiell.
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Die  „Gefühlskultur“,  welche  die  bürgerliche  Aufklärung  suchte,  
lieferte  der  Musik,  die  bislang  oft  hinter  den  anderen  schönen  
Künsten, der Malerei und der Dichtung, zurückstehen mußte, bessere  
Argumente  zu  ihrer  ästhetischen Rechtfertigung.  Die  Überzeugung,  
Musik  sei  „gefühlsbindend“  etablierte  diese  Kunst  als  eine  
Empfindungssprache.14
Gedanken  über  diese  neue  Funktion  der  Musik  und  damit  zusammenhängend  der 
Melodie,  hatten natürlich neue kompositorische Möglichkeiten eröffnet.  Waren diese 
Überlegungen kein Novum in der Musikgeschichte, führte dies im Zusammenhang mit 
der  kunstvoll  komplexen  Komposition  der  Opern  zu  einer  interessanten 
Parallelentwicklung in der Konzeption gesellschaftlich ansprechender Musik. Das damit 
verknüpfte  Problem  der  Oper  war,  wie  schon  zu  früheren  Zeiten,  die  beschränkte 
Auffassungsmöglichkeit des musikalisch ungebildeten Publikums. Da diese kunstvollen 
Kompositionen versiertes, praktisches und theoretisches Wissen voraussetzten, um dem 
Genuss dieser Musik erliegen zu können, ließ eine kritische Auseinandersetzung mit der 
Oper nicht lange auf sich warten. Dreh- und Angelpunkt dieser Entwicklung waren die 
mediale  Revolution,  als  auch die  bereits  weitentwickelte  Instrumentenbaukunst.  Die 
Möglichkeit,  kostengünstig  Notenmaterial  zu  beziehen,  als  auch  die  Möglichkeit, 
Instrumente zum privaten persönlichen Vergnügen kostengünstig beziehen zu können, 
war  für  die  gut  situierte  Bürgerschicht  ein  vergleichsweise  leicht  erschwingliches 
Statussymbol  und  musikalischer  Dilettantismus  war  eine  immer  stärker  wachsende 
Sparte  kulturellen  Lebens  der  Gesellschaft.  Die  Musik  als  aufstrebender 
Wirtschaftszweig  spielte  ebenso in  die  geänderte  Auffassung und Wahrnehmung der 
Musik hinein, wie auch die philosophisch- politischen Umwälzungen dieser Zeit.
1.8.1 Das Lied, die Entwicklung einer parallelen Musikgesellschaft
Folgende  Beobachtung  kann  nicht  zwingend  als  Rückschritt  oder 
vergangenheitsorientiertes Bestreben angesehen werden, da diese Entwicklung völlig
14 Kim Mi-Young, Das Ideal der Einfachheit im Lied von der Berliner Liederschule
Bis zu Brahms, S.19, in: Kölner Beiträge zur Musikforschung, Köln, 1995
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anderen Kriterien unterlag als zuvor beobachtete Gegenströme. Vielmehr ist hier durch 
diesen,  den  Anschein  des  Rückschritts  erweckenden  Umstands,  eine  zur  hohen 
Kunstmusik  parallel  stattfindende  Kompositionsentwicklung  zu  beobachten.  Diese 
These wird durch den einfachen Umstand des Eauvres der Komponisten dieser Zeit 
gefestigt.  Komponierten  diese  doch  für  die  Bedürfnisse  beider  Entwicklungen  und 
reagierten  durch  ihr  Schaffen  somit  auf  einen  wachsenden  und  sich 
herauskristallisierenden Musikmarkt, welcher für die Entwicklung und das Schaffen von 
Musik weiterführend von fundamentaler Bedeutung sein sollte.
Oben angeführte Punkte zur häuslichen Musikpraxis sind für das Schaffen von Musik 
und im Speziellen für die Melodie von prägender Bedeutung gewesen. Wurde an die 
Oper der Anspruch gestellt,  das größtmögliche Maß an Kunst zu verfolgen, war die 
Auffassung  und  der  Anspruch  der  musikalischen  Dilettanten  different.  Traditionelle 
Denkweisen führten so, durch Abkehr von der Oper, vor allem von der Arie als Gipfel 
melodischer Kunst, zu einer Wiederbelebung des Liedes unter strengen ästhetischen und 
künstlerischen Kriterien.
Als  Kriterium  dafür  wird  das  aus  der  französischen  Ästhetik  
übernommene Prinzip angeführt, eine gute Melodie müsse von einem  
ungeschulten  Sänger  nach  mehrmaligem  Vorsingen  nachgesungen  
werden können.15 
Diese im Vergleich zur Oper angestrebte Einfachheit stellt Parallelen zu Entwicklungen 
der Vergangenheit her, darf aber aufgrund neuer ästhetischer Auseinandersetzungen und 
Überlegungen  über  die  Musik  in  erster  Linie  nicht  als  Gegenbewegung  verstanden 
werden. 
Solche Gesänge waren es woran Lully ...  drey Tage hintereinander  
arbeitete  ...  Seine  Freunde  fanden  ihn  oft  in  seinem  Cabinette  in  
vollem Schweiße und hinter solchen Melodien her, die ein jeder ohne  
einen Meister erlernen konnte ... Solche Werke sind Meisterstücke der  
Kunst.16 
15 Kross S., Geschichte des deutschen Liedes, S.64,
Wissenschaftliche Buchgesellschaft, Darmstadt, 1989
16 Kross S., Geschichte des deutschen Liedes, S.75,
Wissenschaftliche Buchgesellschaft, Darmstadt, 1989
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Berlin wird aufgrund der Konzentration hochkarätiger Komponisten und Dichter, aber 
auch  aufgrund  der  forcierten,  wiederaufkommenden  Liedpflege  als  Brennpunkt  der 
Entwicklung des Liedes angesehen. 
Das  wachsende  Selbstbewusstsein  des  sich  emanzipierenden  
Bürgertums und die Annäherung zwischen Musikern und Dichtern in  
den  geselligen  Zirkeln  der  Hauptstadt  ermöglichte  die  breite  
Liedpflege in den nächsten Jahren, die auf die weitere Entwicklung  
dieser Gattung einen großen Einfluß ausübte.17
Dies ist  somit  auch der  Grund dafür  diese Entwicklung,  die  Abkehr von der  hohen 
kunstvollen  Arie,  nicht  als  Rückschritt  der  Musikentwicklung  anzusehen.  Die 
zunehmende  Verschränkung  der  Dichtung  und  der  Komposition  lässt  somit  zwei 
Deutungsmöglichkeiten  offen.  Einerseits  schritt  die  Musik  in  traditionelle 
Kompositionsverfahren,  der  Bindung  der  Melodie  an  das  zugrundeliegende  Wort, 
zurück, andererseits wurde die Melodie nicht nur zur bloßen Wortmalerei verwendet, 
vielmehr vereinte die Melodie hier die bereits bekannten Funktionen, Erinnerung und 
Untermalung, als auch eine neue gefühlsbildende Funktion. So hatte der Interpret, ob 
Dilettant oder Berufsmusiker, das der musikalisch unterlegten Dichtung entsprechende 
Gefühl  nicht  nur  darzustellen,  sondern  konnte  es  aufgrund  der  Komposition  selbst 
durchleben.  Weiters  kann  diese  Entwicklung  auch  als  eine  bürgerliche 
Musikentwicklung, parallel zur höfisch adeligen Musikentwicklung, gesehen werden, 
welche sich in ihrem künstlerischen Schaffen in Nichts nachstanden.
Für  die  bürgerliche  Entwicklung  steht  die  vorher  schon  erwähnte 
abermalige Bindung der Melodie an das Wort jedoch unter differenten 
Kriterien.  Christian Gottfried Krause verdeutlicht diese gegenseitige  
Bindung der Musik und der Dichtung in seiner ästhetischen Schrift  
Von der musikalischen Poesie:
„Ich stelle mir dem nach bey einem Singestücke die Poesie und die  
Tonkunst in der genauesten Verbindung vor. Muß man aber nicht jedes
17 Kim Mi-Young, Das Ideal der Einfachheit im Lied von der Berliner Liederschule
Bis zu Brahms, S. 22, in: Kölner Beiträge zur Musikforschung, Köln, 1995
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Mal,  wenn  man  in  eine  Gesellschaft  tritt,  sich  einiger  Rechte  
begeben?  Müssen  die  Glieder  derselben  einander  nicht  hülfliche  
Hand leisten? Man wende dieses auf die Societät zwischen Poesie und  
der Tonkunst an. Ein Musikus, so das wahre Schöne kennet, wird nie  
verlangen, daß der Poet auf Kosten desselben für ihn arbeiten soll. Er  
folgt viel  mehr dem Dichter;...  Im Gegenteil  wird also der Dichter  
sich  auch  erinnern,  daß  er  für  die  Musik  arbeite;  die  Regeln  der  
eingegangen Societät erfordern solches.“18 
Für das Lied war somit eine enge, wechselseitige Bindung der Musik und der Dichtung 
essentiell,  um  kontrastierend  zum  vorherrschenden  Kunstverständnis,  hervorgerufen 
durch die hohe Kunstmusik, ein neues differentes Verständnis von Musik zu generieren 
und zu fördern. 
Diese Grundsätze der Sanglichkeit  und Popularität  für die Bildung  
des  allgemeinen Geschmacks  weisen auf  eine soziale  Funktion  des  
Liedes  hin.  In  bewusster  Abgrenzung  von  den  Opernarien  wird  
leichte, natürliche Musik gefordert, die sich am besten in einfacher  
Melodie ohne Begleitung verkörpert.19
Einfachheit  darf  in  diesem  Zusammenhang  jedoch  auf  keinen  Fall  als 
künstlerisch anspruchslos verstanden werden. Theorien und Gedanken über das 
Wesen  der  Musik,  ihren  eigentlichen  Kern,  mündeten  in  der  Natürlichkeit, 
bedingt  durch die  vorherrschenden Wissenschaften,  welche immer mehr der 
Institution Kirche den Rang abliefen. Natürlichkeit als das einzig Wahre, war 
somit der zugrundeliegende Gedanke und lässt aufgrund des vorhergehenden 
Gedankenprozesses keinesfalls abwertende Gedanken zur angestrebten neuen 
Einfachheit der Musikkomposition zu.
18 Kim Mi-Young, Das Ideal der Einfachheit im Lied von der Berliner Liederschule
Bis zu Brahms, S. 23, in: Kölner Beiträge zur Musikforschung, Köln, 1995
19 Kim Mi-Young, Das Ideal der Einfachheit im Lied von der Berliner Liederschule
Bis zu Brahms, S. 25, in: Kölner Beiträge zur Musikforschung, Köln, 1995
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Die natürliche Musik sei daher die bewegte schöne Melodie, deren  
Einfachheit und Klarheit ihre Wirksamkeit und Kraft über die Herzen  
der Menschen hätten. Mattheson argumentierte schon in der Schrift  
Kern  melodischer  Wissenschaft (1737),  daß  die  Kunst  des  
Komponierens guter Melodien das innerste Wesen der Musik sei:
„Das Ohr findet mehr Gefallen an einer einzigen, gut placierten und  
angenehmen melodischen Stimme als an vierundzwanzig, in denen die  
Melodie so sehr zerrint, daß man sie gar nicht mehr erkennen kann.  
Die  reine  Melodie  (...)  kann  mit  ihrer  Einfachheit,  Klarheit  und  
Entschiedenheit das Herz so sehr rühren, daß sie hierdurch sehr oft  
sämtliche Künste der Harmonie überflügelt.“20 
Wie  an  anderer  Stelle  bereits  erwähnt,  fand  die  Verschränkung  der  Künste  großen 
Anklang  und  führte  zu  einer  intensiven  Auseinandersetzung,  der  Gelehrten  und 
Philosophen  der  verschiedensten  Wissensgebiete  und  Künste  mit  der  Musik.  Die 
Wiederbelebung des Liedes und die damit zusammenhängende Abkehr von der Arie 
schließt, wie bereits erläutert, eine Interaktion der Künste im Lied nicht aus. Vielmehr 
bedingt diese Auseinandersetzung und Interaktion der Künste und Wissenschaften die 
Entwicklung des Liedes und damit zusammenhängend die Entwicklung der Bedeutung 
und  der  Verwendung  der  Melodie.  Das  geistige  und  künstlerische  Streben  der 
Aufklärung fand in Berlin nahrhaften Boden und konnte sich aufgrund wirtschafts- und 
gesellschaftspolitischer  Entscheidungen  Friedrichs  II.  auch  bald  als  Zentrum  der 
europäischen Musik ansehen.
Obwohl  der  Anleihe  an  den  französischen  Vokalstil  waren  die 
Komponisten inhaltlich verständlicherweise der Berliner Aufklärung 
verpflichtet,  sie  sollten die  Geselligkeit  der  entstehenden städtisch-
bürgerlichen  Gesellschaft  fördern,  denn  schließlich  war  die  
Glückseligkeit  des  Menschengeschlechts  das  wichtigste  Ideal  der  
Aufklärer neben der Gelassenheit. Ein Lied, das der Vermittlung einer  
solchen Ideologie dienen soll, darf eben nicht von seinem Reiz
20 Kim Mi-Young, Das Ideal der Einfachheit im Lied von der Berliner Liederschule
Bis zu Brahms, S. 29, in: Kölner Beiträge zur Musikforschung, Köln, 1995
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einbüßen, wenn es vom einzelnen nachgesungen wird,  denn gerade  
damit  erfüllt  es  seine  Funktion  der  Vermittlung  aufklärerischer  
Ideologie.21 
Gab es in der Vergangenheit in Europa immer wieder Zentren künstlerischen Schaffens, 
wie etwa Paris, Venedig oder London, fand in Berlin ein Prozess statt, welcher für die 
politische Ebene Europas für das 19. Jahrhundert von fundamentaler Bedeutung war. 
Stellten musikalische Kompositionen im seltensten Falle eine strikte regionale Trennung 
dar,  war  der  aufkeimende  Nationalismus,  in  allen  Teilbereichen  Europas,  an  der 
Entwicklung des Liedes und im Speziellen an der abgewandelten Form des Volksliedes, 
stark  beteiligt.  Die  zuvor  erwähnten  aufklärerischen  Prinzipien,  der  Förderung  der 
Geselligkeit,  spielten dieser Entwicklung in die Hände. Obwohl die vorherrschenden 
musikalischen  Gattungen,  entwicklungsgeschichtlich  betrachtet,  quer  durch  Europa 
miteinander verbunden waren, beanspruchten die unterschiedlichsten Nationen ein und 
dieselbe  Gattung  mit  deren  jeweiligen  nationalen  Wurzeln  für  sich,  um  ein 
Zusammengehörigkeitsgefühl  und  zugleich  eine  Abgrenzung  anderen  gegenüber  zu 
schaffen.
Was schon lange vorher bereits  im Rahmen der Kirche geschah erlebte,  anhand des 
Liedes  und  weiter  durch  das  Volkslied,  auf  gesellschaftspolitischer  Ebene  eine 
Wiederkehr. 
Denn nur durch eine frappante Ähnlichkeit des musikalischen mit dem  
poetischen Tone des Liedes, durch eine Melodie, deren Fortschreitung  
sich nie über den Gang des Textes erhebt, noch unter ihn sinkt, die,  
wie ein Kleid dem Körper, sich der Declamation und dem Metro der  
Worte anschmiegt, ... erhält das Lied den Schein ... des Ungesuchten,  
des Kunstlosen, des Bekannten, mit einem Wort den Volkston, wodurch  
es  sich  dem  Ohre  so  schnell  und  unaufhörlich  zurückkehrend  
einprägt.22 
21 Kross S., Geschichte des deutschen Liedes, S. 79,
Wissenschaftliche Buchgesellschaft, Darmstadt, 1989
22 Kross S., Geschichte des deutschen Liedes, S. 89,
Wissenschaftliche Buchgesellschaft, Darmstadt, 1989
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Die Abkehr von der Oper führte in der Konzeption des Liedes somit zu weitreichenden, 
breitgefächerten Entwicklungen, deren auch die Bedeutung und die Verwendung der 
Melodie unterlag. Vorzuheben ist bei dieser Betrachtung, dass sich die Melodie jedoch 
nicht völlig dem Text unterwarf, sondern in Interaktion mit diesem ein eigenständiges 
neues Kunstwerk schuf. Die Problematik populären Musikschaffens wird anhand der 
Liedkomposition leicht veranschaulicht. War die erste Intention, das Liedschaffen zu 
fördern und zu unterstützen, eine philosophisch begründete, wandelte sich dies im Laufe 
der Zeit in ein wirtschafts- gesellschaftspolitisches Instrument. Die Möglichkeit, breite 
Massen durch die Musik zu beeinflussen und jeweils, aufgrund der Popularität gewisser 
Komponisten und Interpreten lenken zu können, ließ kein politischer Herrscher aus, um 
seine  Ansprüche  unterschwellig  geltend  zu  machen.  Das  Lied  war  keinesfalls  die 
einzige Gattung welcher  sich jene bedienten,  spielte  jedoch in die  negativ behaftete 
Anschauung des Liedes hinein.
Dieser negative Auswuchs darf jedoch keinesfalls die Bedeutung der Entwicklung des 
Liedes  überschatten.  Die  Berliner  Liedästhetik  führte  aufgrund  des  aufklärerischen 
Gedankengutes  zu  einem  elementaren  Kunstverständnis.  Die  Ansicht  selbst 
Kinderlieder auf einem hohen kunstvollem Level komponieren zu können stellte eine 
gravierende Änderung des Kunstverständnisses dar. Wird zwar abermals der Anschein 
erweckt  zu  einem  kunstvollen  Handwerk  zurückzukehren,  kann  dieser  Schritt,  wie 
schon  des  öfteren  erwähnt  aufgrund  der  vorangegangenen  Überlegungen  zum 
Verständnis und dem Zweck der Kunst und im Speziellen der Musik, mit Bestimmtheit 
verneint werden.
Mag das Lied aus künstlerischem Blickwinkel heute leicht belächelt werden, dürfen die 
Errungenschaften, welche durch das Lied die Möglichkeit hatten, sich zu festigen und 
zu etablieren, jedoch nicht vergessen werden. Die vereinfachte Melodieführung neben 
einer Begleitstimme, welche sich der Melodie und dem zugrundeliegenden Text strikt 
unterzuordnen hatte,  beeinflusste auch reine Instrumentalkompositionen,  welchen bis 
heute nicht die künstlerische Meisterschaft abgesprochen werden kann.
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Die  Forcierung  der  Entwicklung  und  Verbreitung  des  Liedes  hatte 
jedoch auch gesamtkompositorische Veränderungen beeinflusst,  denn 
die  vereinfachende Bassführung dieser Lieder veranschaulicht aber  
auch  die  zunehmende  Abkehr  von  der  Generalbassbegleitung  
(Notierung  der  Singstimme  und  des  bezifferten  Basses),  die  dem  
Ausdruckswillen  der  neuen  Generation  von  Liedkomponisten  nicht  
mehr zu entsprechen vermag.23 
Das  Ausschreiben  der  begleitenden  Stimme  war  somit  ein  weiterer  Indiz  für  die 
wirtschaftliche  Nutzung  der  Musik,  denn  aufgrund  der  fehlenden  musikalischen 
Kenntnisse der Laien war eine Generalbassbezifferung für den privaten und häuslichen 
Gebrauch nicht zumutbar.
Für die  Verwendung des Liedes in der reinen Instrumentalmusik,  aber auch für den 
privaten häuslichen Gebrauch, war die Abkehr von der Oper und ihre komplexe und für 
musikalische  Laien  schwer  verständliche  Kompositionsweise,  nicht  nur  eine  auf 
philosophische Diskussion, über die Funktion und den Zweck der Musik, beruhende 
Wendung zum Kern der Musik, sondern stellte vielmehr eine Wendung der Musik, von 
einer exponierten künstlerischen und somit auch künstlichen Form, hin zum Volk und in 
die Gesellschaft, als das in ihnen ruhende Natürliche und Einfache dar.
1.8.2 Die Melodie als transzendentes Medium
Angestellte  Überlegungen  zum  Kern  der  Musik,  ihrem  Zweck  und  ihrer  Aufgabe, 
führten zu einer gespaltenen Auseinandersetzung mit der Musik. Wurde einerseits die 
hohe,  kunstvolle  Instrumentalmusik  geschätzt,  geliebt  und  teilweise  dessen 
Komponisten  verehrt,  war  andererseits  das  Lied  stets  philosophischen  Diskussionen 
ausgesetzt.  Da die reine Instrumentalmusik jedoch von den Rahmenbedingungen des 
Liedes beeinflusst wurde, braucht hier vorerst kein Augenmerk darauf gelenkt werden.
23 Jost P., Das Lied, Sp. 1286, in: Musik in Geschichte und Gegenwart,
Bärenreiter Verlag, Kassel, 1999
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Wurde zuvor von der Harmonie im Lied gesprochen, als Gleichgewicht zwischen den 
Künsten der Dichtung und der Musik, begann sich dies nun zu ändern.  Beide diese 
Gattung  bestimmenden  Komponenten,  Dichtung  und  Musik,  wurden  tiefgreifenden 
Diskussionen ausgesetzt und aufgrund der gesellschafts- politischen Situation, welche 
trotz der Aufklärung als gescheitert angesehen wurde, kritisiert.
Aufgrund dieser tiefen Enttäuschung durch die verfallende Gegenwart  
flohen sie vor der Wirklichkeit und strebten an, die Wiederentdeckung  
einer fundamentalen Einheit, „einer ursprünglichen Identität von Welt  
und  Himmel,  Gott  und  Mensch  –  von  dem  Endlichen  und  
Unendlichen“  –  durch  die  Kunst  zu  ermöglichen,  indem  sie  diese  
Wirklichkeit poetisierten mit der Auffassung, „Realität hauptsächlich  
im Medium der Kunst zu reflektieren und darzustellen“. Die Kunst  
war  also  das  Reflexionsmedium.  Die  Kunst  sollte  die  Menschheit  
erlösen,  und  dabei  sollte  die  freie  Phantasie  des  Künstlers  nicht  
beschränkt werden.24 
Diese Überlegungen waren ein radikaler Wandel der Ansichten über die Verwendung 
und  den  Zweck  der  Musik  mit  speziellem Fokus  auf  das  Lied.  Dieser  angestrebte 
Funktionswechsel, die Musik solle der Gesellschaft nicht mehr in erster Linie gefallen, 
um das Gemüt zu erheitern, sondern vielmehr durch die Musik den Menschen geistig zu 
befreien.
Da dieses Bestreben jedoch mit vorherrschenden Mitteln der Komposition von Liedern 
nicht verwirklichbar war, musste das gezielte Hervorrufen bestimmter Affekte überdacht 
werden. Diese neue geistige Bewegung wollte eben nicht mehr nur Affekte fördern und 
hervorrufen,  vielmehr  wurde  versucht  durch  die  Musik  eine  eigene,  Musik  und 
Dichtung kombinierende, Sprache zu finden.
24 Kim Mi-Young, Das Ideal der Einfachheit im Lied von der Berliner Liederschule
Bis zu Brahms, S. 135, in: Kölner Beiträge zur Musikforschung, Köln, 1995
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Die  Musik  wurde  damit  nicht  mehr  als  die  Empfindungssprache  
verstanden,  die  als  Sprache  des  Herzens  die  Sympathie  zwischen  
Menschen  –  ein  Verschmelzen  der  Seelen  –  begründete,  sondern  
wurde „in der romantischen Metaphysik der Kunst zu einer Sprache  
über  Sprache  erklärt“,  die  als  Sprache  jenseits  der  Sprache  über  
irdisch greifbare Gefühle hinweg ein fernes Geisterreich ahnen läßt.25 
Es wurde somit versucht aus einer Kombination von Dichtung und Musik, eine völlig 
neue, sich aus dieser Verbindung ergebenden Dichtung zu schaffen. 
Was man dabei als das Unaussprechliche, als die Sprache über die  
Sprache, gerühmt hat, war nicht mehr die einfältige Melodie, sondern  
die Harmonie, vor allem die innermusikalische Logik, deren Inbegriff  
sich  im  Schaffen  von  Haydn  und  Beethoven  in  der  thematisch-
motivischen Arbeit äußerte.26 
Der Gedanke Musik müsse nicht all jenes formulieren oder untermalen, welches sich 
bereits  durch  einen  zugrundeliegenden  Text  ergibt,  vielmehr  soll  eine  Symbiose 
eingegangen werden, um ein völlig neues, über diese zwei Pfeiler stehendes Kunstwerk 
zu schaffen, welches nur nach intensiver mentaler Auseinandersetzung seine Schönheit 
preisgibt. Dieser Punkt wird für spätere Überlegungen über die reine Instrumentalmusik 
noch von großer Bedeutung sein.
All diese Veränderungen bewirkten somit auch im Gleichgewicht zwischen Dichtung 
und Musik gravierende Änderungen.
Der  Liedkomponist  trat  nun  nicht  mehr  als  Deklamator,  der  den  
ausdruckshaften  Sprachton  des  Gedichtes  musikalisch  hervorhebt,  
sondern  als  freier  Interpret  der  Dichtung  auf,  der  das  
Unaussprechliche  im  sprachlichen  Text  musikalisch  offenbart:  Die  
Musik „transzendiert das dichterische Wort, indem sie eigenständig
25 Kim Mi-Young, Das Ideal der Einfachheit im Lied von der Berliner Liederschule
Bis zu Brahms, S. 136, in: Kölner Beiträge zur Musikforschung, Köln, 1995
26 Kim Mi-Young, Das Ideal der Einfachheit im Lied von der Berliner Liederschule
Bis zu Brahms, S. 137, in: Kölner Beiträge zur Musikforschung, Köln, 1995
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 Stimmungen und Seelenzustände ausdrückt, die nicht unmittelbar in  
der begrifflichen Folge des Textes vorgegeben sind.27 
Viele diese Entwicklung betreffenden Punkte legen die Vermutung nahe, die Bedeutung 
und die Verwendung der Melodie habe sich nach der Abkehr von der Oper hin zum Lied 
radikal verändert,  werden jene Punkte genauer betrachtet, muss dies wohl bezweifelt 
werden.  Wurde  zu  Anfangs  noch  versucht  anhand  der  Melodie  Affekte  gezielt 
hervorzurufen, wurde dies später, aufgrund differenter Ansichten über den Zweck der 
Musik,  verworfen.  Die  Entscheidung  darüber,  dass  der  Harmonik  mehr  Bedeutung 
zukommen sollte denn der Melodie, ist primär nur für die Entwicklungsgeschichte der 
Komposition  von  Bedeutung.  Es  darf  hier  keinesfalls  vergessen  werden,  dass  auch 
dieses  neue  Kompositionsverfahren  gleiche  Bedeutung  und  Verwendung  wie  die 
Melodie fand. Beide, Harmonik und Melodie, wurden, nach intensiver philosophischer 
Auseinandersetzung, herangezogen, durch eine Symbiose von Dichtung und Musik den 
Menschen zu erreichen, um eine gesellschaftliche Änderung zu ermöglichen.
Das Lied unterlag starken kompositorischen Entwicklungsprozessen, wurde einerseits 
vereinfacht, andererseits aber auch komplexer und kunstvoller. Diese Entwicklung einer 
Gattung, welche anfangs der Unterhaltung dienen sollte und im Laufe der Zeit zu einer 
eigenen kunstvollen, anerkannten Gattung in der Musik geworden ist, ist aufgrund ihrer 
Dominanz auf dem damaligen Musikmarkt von großer Bedeutung für die Melodie. Da 
die verschiedensten Musikgattungen des Liedes dieselbe Bedeutung und Verwendung 
der Melodie inne hatten, wurde von einem Eingehen in diese weitschichtige Thematik 
abgesehen.
27 Kim Mi-Young, Das Ideal der Einfachheit im Lied von der Berliner Liederschule
Bis zu Brahms, S. 138, in: Kölner Beiträge zur Musikforschung, Köln, 1995
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1.9. Die eigenständige Entwicklung der reinen Instrumentalmusik
Trotz der  weitentwickelten und hochwertigen Instrumentenbaukunst  orientierten  sich 
getroffene  Beobachtungen  stets  auf  die  reine,  oder  mit  Instrumenten  kombinierte 
Vokalmusik. Da die reine Instrumentalmusik jedoch einen immensen Anklang fand und 
ihre Komponisten und Interpreten internationale  Berühmtheiten wurden,  kann dieser 
Bereich  nicht  völlig  außer  Acht  gelassen  werden.  Da  die  Entwicklung  der  reinen 
Instrumentalmusik auch für die Entwicklung der Bedeutung und der Verwendung der 
Melodie von signifikanter Bedeutung war, muss auch kurz auf diesen Teilbereich der 
Musik eingegangen werden.
Hier wird nun an die zuvor abgehandelten Beobachtungen über die Entwicklung der 
reinen Instrumentalmusik angeknüpft. Die im Kapitel, über die reine Instrumentalmusik, 
gestellte Frage, ob die Entwicklung der reinen Instrumentalmusik jener der Vokalmusik 
folge, kann nun schließlich geklärt werden. Weiters wird hier die Frage gestellt werden, 
ob und in welchem Ausmaß die reine Instrumentalmusik die Gesellschaft und somit die 
Bedeutung und die Verwendung der Melodie beeinflusst hat.
Folgte die Entwicklung der reinen Instrumentalmusik erst jener der Vokalmusik, begann 
dies immer stärker aufzubrechen und einer eigenen, von der Vokalmusik unabhängigen, 
Entwicklung  zu  folgen.  Gründe  für  diesen  Prozess  waren  die  Innovationen  des 
Instrumentenbaus  und  eine  Erweiterung  des  bekannten  Instrumentariums.  Die 
Möglichkeit, neue Klänge mit Hilfe neu entwickelter Instrumente generieren zu können, 
war  mitunter  ein  Grund  dafür,  dass  Komponisten  immer  stärker  den  Versuch 
klanglicher,  rein  instrumentaler  Kompositionsexperimente  wagten.  Natürlich  gab  es 
durchaus  rein  instrumentale  Kompositionen  vor  diesem  Prozess,  da  diese  jedoch 
zumeist  auf  einer  vokalen  Grundlage  beruhten,  kann dieser  Umstand vernachlässigt 
werden.
Wichtig für die Bedeutung und die Verwendung der Melodie in diesem Zusammenhang 
ist jener Zeitpunkt, als Komponisten begannen, reine Instrumentalmusik ohne vokaler
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Vorlage zu komponieren.  Diesbezüglich ist die Aufklärung, wie schon zuvor für die 
Vokalmusik, besonders für die reine Instrumentalmusik von fundamentaler Bedeutung.
Die  philosophische  Auseinandersetzung  mit  der  Musik  darüber,  welche  Bedeutung 
dieser zukam und welchen Zweck diese erfüllen sollte, spielte der eigenständigen, von 
der Vokalmusik gelösten, Entwicklung der reinen Instrumentalmusik in die Hände. Da 
in diesem Zusammenhang die Musik nicht primär Text zu vertonen hatte, sondern das 
Hervorrufen bestimmter Affekte das Ziel war, konnte die reine Instrumentalmusik eine 
eigene,  untextierte  Melodie  schaffen,  welche  jedoch  die  gleichen  kompositorischen 
Ziele verfolgte.
Insofern spielten das Lied, als auch die Oper, gewichtige Rollen bei der Entwicklung 
und zugleich auch bei der Emanzipation der reinen Instrumentalmusik auf ihrem Weg 
zu  einer  hohen  musikalischen  Kunstform.  Die  zunehmende  Gleichstellung  mit  der 
Vokalmusik in der Oper verfolgte jedoch vorwiegend dramaturgische Ziele. So sollte 
die Interaktion von Instrumental- und Vokalmusik die Stimmung und die Geschichte des 
zugrundeliegenden Werkes wiedergeben. Da es aufgrund neu entwickelter Instrumente 
möglich war, Ensembles unterschiedlichster Größe und klanglicher Vielfalt zu besetzen, 
konnte  die  reine  Instrumentalmusik  aus  ihrer  Begleitfunktion  heraustreten  und 
klangliche  Welten  schaffen,  was  der  Vokalmusik  nicht  möglich  war.  Die 
Erfolgsgeschichte  der  Oper  ist  jedoch  erst  durch  das  stete  gleichberechtigte 
Zusammenwirken der Stile, Instrumental- und Vokalmusik, möglich gewesen.
Es  muss  jedoch  abermals  hervorgehoben  werden,  dass  eine 
Instrumentalmusik nach unserem modernen Begriffe,  welche,  Gefühle  
und  Empfindungen  ausdrückend,  auf  die  Sinne  des  Menschen  
selbständig wirkt, konnte sich erst entwickeln, nachdem eben das Gebiet  
der  individuellen  Empfindung  zunächst  durch  die  Vokalmusik  
erschlossen und die Teilnahme daran dem Instrumentenspiel gestattet  
war.28 
28 Zenger M., Entwicklung und Entstehung der Instrumentalmusik Teil 1, S.7,
Beyer Verlag, Langensalza, 1906
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Für  die  eigenständige  Entwicklung  der  reinen  Instrumentalmusik  war  die  im 
vorhergehenden  Kapitel  geschilderte  Entwicklung  des  Liedes  und  damit 
zusammenhängend  gesellschaftliche  Veränderungen  essentiell.  Die  Entwicklung  des 
Liedes  und  die  dieser  zugrundeliegenden  Gedanken  über  Funktion  und  Zweck  der 
Musik, bilden den Grundstein für eine erfolgreiche Entwicklung und Etablierung der 
reinen Instrumentalmusik als anerkannte Kunstform.
In diesem Zusammenhang war eines der wichtigsten Kriterien die Ausformulierung der 
Begleitung  und  somit  die  Abkehr  von  der  Generalbassnotation,  was  musikalischen 
Laien das private und häusliche Nacheifern zum eigenen Vergnügen ermöglichte.
Diese  Überlegungen  lassen  den  Schluss  zu,  dass  die  Entwicklung  der  reinen 
Instrumentalmusik der Entwicklung der Vokalmusik folgte und an diese auch gebunden 
war.  So  wäre  es  unmöglich  gewesen,  einen  derartigen  Anstieg  privaten 
Instrumentenkonsums  zu  erleben,  wenn  dem  nicht  die  Entwicklung  des  Liedes 
vorangegangen wäre, welche es musikalischen Laien erlaubte, bekannte und beliebte 
Musik  großer  Komponisten  selbst  zu  interpretieren.  Häusliches  und  privates 
Musikinteresse  steigerte  die  Nachfrage  nach  einer  spezifischen,  dem  Konsumenten 
angepassten,  Kompositionsweise.  Hier  spielten  philosophische  und  wirtschaftliche 
Faktoren  in  die  Entwicklung  einer  Gattung  hinein,  die  diese  in  einem  Ausmaß 
beeinflusste, der ungeahnte Größen annahm. Wenig später gehörte es zum guten Ton, 
war es vielmehr verlangt, musikalisch künstlerisch ausgebildet zu sein, um seinen Status 
in der bürgerlichen Gesellschaft auch geltend machen zu können. Auch der Notendruck 
und Verkauf ermöglichte es Komponisten und Interpreten gleichermaßen international 
bekannt und berühmt zu werden.
Die wirtschaftliche Komponente begann immer stärker die Entwicklung der Musik und 
im  Speziellen  der  Instrumentalmusik  zu  beeinflussen.  Flops  und  kompositorische 
Fehltritte konnten sich selbst namhafte Komponisten nur bedingt erlauben, was bereits 
den Einfluss der Wirtschaft, welche mit der Musik betrieben wurde, verdeutlichte. 
Wird die Entwicklung der reinen Instrumentalmusik rückblickend betrachtet, gehört vor 
allem hervorgehoben, dass aufgrund philosophischer Auseinandersetzungen
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Komponisten  und  Künstler  der  unterschiedlichsten  Künste,  welche  mit  dem 
musikalischen  Schaffensprozess  verbunden  waren,  die  vokale  Melodieführung  für 
unzureichend ansahen und den Schritt in die rein instrumental vertonte Sprache wagten. 
Es war somit ein bewusst gewählter Schritt, das gesprochene bzw. gesungene Wort aus 
der  Musik  zu  lösen  und  anhand  der  Instrumentalmusik  neue  melodische  Wege  zu 
erkunden, um das Publikum, die Gesellschaft auf einer anderen Ebene zu erreichen.
1.10 Die Oper, Wendepunkt in der Musik
Die  Geschichte  der  Bedeutung  und  der  Verwendung  der  Melodie  hat  sich,  im 
ausgewählten Zeitraum und einer bestimmten Region, des Öfteren leicht verändert und 
ist dennoch ihrer eigentlichen primären Funktion niemals entwachsen. Die mitteilende 
Funktion,  genauer  betrachtet  die  interpretierende  Funktion  eines  zugrundeliegenden 
Textes  und  Gedankens,  konnte  in  der  Musik,  im  Speziellen  in  der  dominanten 
Vokalmusik,  immer  wieder  gefunden  werden  und war  stets  der  Kern  musikalischer 
Komposition  durch  die  Zeit  hindurch.  Diese  Entwicklung  erhielt  jedoch  mit  der 
Etablierung der  Instrumentalmusik  einen ungeahnten  Schub,  welcher  der  Bedeutung 
und der Verwendung der Melodie neue Perspektiven und Möglichkeiten eröffnete. Vor 
allem  im  Zusammenwirken  in  der  Oper  war  es  möglich,  völlig  neue  Sphären  zu 
erreichen und das Spektrum der Melodie exponentiell zu erweitern.
Die Oper im 19. Jahrhundert wird nun präzise unter die Lupe genommen werden, um 
diese melodischen Möglichkeiten zu untersuchen und gegebenenfalls zu hinterfragen, 
ob  und  wie  Komponisten  diese  melodischen  Möglichkeiten  benutzt  und  verwendet 
haben. Das Augenmerk wird hier besonders auf eine mögliche Änderung der Funktion 
der Melodie gelenkt, da die Gattung Oper nicht nur für die Musikgeschichte, sondern 
vor allem für die Geschichte der Entwicklung der Bedeutung und der Verwendung der 
Melodie von essentieller Bedeutung war.
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1.10.1 Das Publikum als Motor der musikalischen Entwicklung
Die beeindruckende Geschichte der Oper basiert auf zwei Fundamenten. Einerseits war 
die  Wiederbelebung  des  antiken  Dramas  eine  von  intellektuellen  Kreisen  forcierte 
Kunstform,  andererseits  diente  diese  aufgrund  der  verschiedenen  ansprechenden 
medialen  Ebenen  einer  komplexen  Form der  Unterhaltung  eines  großen  Publikums, 
welches sich durchaus,  die  Funktion betreffend, mit  dem Kino des 20.  Jahrhunderts 
vergleichen lässt. Dieser Vergleich ermöglicht ein leichteres Verständnis des damaligen 
Konsumverhaltens der Gesellschaft und ermöglicht uns einen leichteren Zugang zum 
Verständnis  der Beweggründe,  die  Oper zu konsumieren.  Bevor nun gezielt  auf  das 
kunstvolle  Zusammenwirken  verschiedener  Künste,  welche  die  Oper  und  die 
Entwicklung  der  Bedeutung  und  der  Verwendung  der  Melodie  prägte,  eingegangen 
wird,  wird  kurz  die  Oper  konsumierende  Gesellschaft  und  ihre  Beweggründe  dazu 
beleuchtet werden.
Die  aufstrebende  Bürgerschicht  begann  Bildung  und  Kunst  als  Statussymbol  und 
vielmehr noch als wirtschaftliche Möglichkeit zu erkennen. Es dauerte nicht lange, bis 
sich, wie zuvor schon des Öfteren erwähnt, ein Markt etablierte, dessen Ware die Kunst, 
im  Speziellen  die  Musik  war,  welchen  die  bürgerliche  Schicht  auch  für  sich 
beanspruchte und zunutze machte. Wie in allen Teilbereichen der schönen Künste gab es 
stets  hochwertige,  den  Menschen  fordernde  Kunst,  aber  auch jenen Teil  der  Kunst, 
welcher  der  Unterhaltung des  Individuums diente.  Diese Aufteilung soll  keineswegs 
Geringschätzung  oder  Abwertung  dieser  populären  Kunst  darstellen,  vielmehr  soll 
verdeutlicht werden, um gegebenenfalls Missverständnisse dahingehend zu vermeiden, 
dass die hohe Kunst der Oper und der schönen Künste nicht die tägliche Praxis war und 
diese sich nicht von der populären Kompositionswelt abgekapselt entwickelt hätte. Da 
die Musik stets eine unterhaltende Komponente in sich barg, darf dies keinesfalls außer 
Acht gelassen werden. So gab es zweierlei Beweggründe der Gesellschaft, Kunst und 
diesbezüglich die Oper, zu partizipieren. Für die Gesellschaft war es die Möglichkeit 
der einfachen, jedoch anspruchsvollen Unterhaltung und andererseits war es doch auch 
eine bewusste Auseinandersetzung mit der Kunst und ihrer dargebrachten Aussage.
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Diese Zwei Komponenten waren mitunter dafür verantwortlich, dass die Oper dermaßen 
verbreitet Zuspruch bekam und sich derart in der Gesellschaft etablierte, dass sich diese 
Gattung  international  festigte  und  Komponisten  über  Grenzen  hinweg  gegenseitig 
beeinflusste.
Opernhäuser und Konzertsäle waren zentrale Treffpunkte verschiedener  
Publika der Gesellschaft, öffentliche Orte der Kommunikation und des  
Konfliktes.  Die  Inszenierungen  und  Selbstinszenierungen  der  
bürgerlichen Schichten und des Adels im Auditorium illustrierten und  
reflektierten  nicht  nur  die  sozialen  Unterschiede  und  kulturellen  
Verhaltensmuster der Gesellschaft. Vielmehr brachten die regelmäßigen  
und geregelten Aufführungen die gesellschaftliche Ordnung mit hervor.  
Die  Zusammenkunft  des  Publikums  generierte  gleichzeitig  sozialen  
Status, kulturelle Verhaltensmuster und politische Ungleichheit. Erst das  
Publikum  verwandelt  die  Bilder  und  Töne  einer  musikalischen  
Aufführung in gesellschaftliche Phänomene.29 
Für die Entwicklung der Bedeutung und der Verwendung der Melodie ist dies wichtig. 
Hoch  komplexe  und  kunstvolle  Kompositionen  blieben  dem  Publikum  größtenteils 
verschlossen und wurden erst durch Kritiken anerkannt oder belächelt und in weiterer 
Folge abgesetzt.  Die Reaktion des Publikums auf die Musik,  hier im Speziellen am 
Beispiel der Oper, war keine Triebfeder der Entwicklung der Musik, dennoch war das 
Publikum für  das  Scheitern so manch musikalischer  Experimente verantwortlich,  da 
diese schlicht  und ergreifend einfach niemand hören wollte  und somit  kein Gewinn 
erzielt werden konnte. Der Gesellschaft und dem Publikum kann zumindest eine passive 
Entwicklungshilfe der Musik konstatiert werden.
29 Müller S-O.(Hsg.), Die Oper im Wandel der Gesellschaft, S.27,
Oldenbourg Verlag, Böhlau, 2010
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1.10.2 Das Zusammenwirken der schönen Künste
Die  weiterführende  Betrachtung  der  Oper  konzentriert  sich  jedoch  auf  jene  neuen 
melodischen Möglichkeiten, welche sich durch das Zusammenspiel der schönen Künste 
ergab. Für die Entwicklung der Bedeutung und der Verwendung der Melodie ist dieses 
bewusst  gewählte  Zusammenwirken  dieser  Künste  von großer  Bedeutung,  da  durch 
diese Idee, der in der Oper interagierenden Künste, Aussagen getroffen, Bilder projiziert 
und  fantastische  Welten  generiert  werden  konnten,  welche  anderen  musikalischen 
Gattungen verschlossen blieben.
Dem Künstler, der schafft und dem es gelingt, gebührt der Vorzug vor  
dem  Philosophen,  der  räsoniert;  daher  fällt  es  niemandem  ein,  
Vorschriften  zu  machen,  wenn  er  imstande  ist,  Vorbilder  zu  liefern.  
Raffael hat keine Dissertationen geschaffen, sonder Bilder. In der Musik  
schriftstellern wir,  und die Italiener führen aus.  Die beiden Nationen  
verhalten sich in diesem Punkt wie die beiden Architekten, die sich den  
Athenern wegen eines Bauwerks vorstellten, das die Republik errichten  
wollte. Der eine sprach lange und beredet über seine Kunst; der andere  
hörte sich das an und sprach nur die Worte: Was er gesagt hat, werde  
ich tun.30 
Für  die  Entwicklung  der  Oper  waren  die  drei  Zentren,  Italien,  Frankreich  und 
Deutschland, von großer Bedeutung. Es muss jedoch darauf hingewiesen werden, dass 
sich  die  Oper  in  den  jeweiligen  nationalen  Grenzen  different  entwickelt  haben. 
Aufgrund  des  internationalen  musikalischen  Austausches  und  der  gegenseitigen 
Auseinandersetzung mit der jeweiligen Musik, fand jedoch keine völlig frei und von 
unterschiedlichen  Regionen  unbeeinflusste  Entwicklung  statt.  Es  erweckt  mehr  den 
Eindruck,  dass  eben  diese  separate,  national  getrennte  Entwicklung,  der  Oper  eher 
dienlich denn negativ behaftet war. Durch die Anstellung italienischer Komponisten und 
Librettisten an deutschen Höfen, als auch Konzertreisen oder Lehrberufungen
30 Brandenburg I., Christoph Willibald Gluck und seine Zeit, S.39,
Laaber Verlag, Laaber, 2010
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verschiedener Künstler in unterschiedlichen Teilen Europas, brachten diese ihr Wissen 
in  die  neue  Region ein  und trugen somit  zur  Entwicklung der  Oper  des  jeweiligen 
Landes bei.
...  der  internationale  oder  vielmehr  übernationale  Anspruch  der  
Musik erwacht und wächst plötzlich heran.31 
Diese Internationalität der Musik birgt jedoch aufgrund des aufkeimenden nationalen 
Gedankengutes in Europa auch Zündstoff für Diskussionen über den wahren nationalen 
Gehalt und Ursprung der Musik.
Zu Mitte des [18.] Jahrhunderts verschärften sich infolge des Pariser  
Gastspiels der Buffonisten die sich bekämpfenden Ansichten ...  Der  
Streit  um  die  Musik  weitet  sich  zu  einer  gesellschaftlichen  und  
politischen Zwistigkeit  aus,  und sein „ursprünglicher“ Gehalt  wird  
tatsächlich etwas verschwommen.32 
Dieser  Disput  über  den  wahren  Ursprung  der  Oper  war  somit  ein  internationaler 
Konflikt,  in  welchem  jede  Seite  des  Konfliktes  behauptete,  die  einzig  wahre  und 
legitime Form zu besitzen.
...  französische  und  italienische  Melodik,  Deklamationsstil  und  
Belcanto,  das  Dramatische  und  das  Musikalische  bleiben  mit  
unveränderter Vollgültigkeit nebeneinander bestehen. Jene, die diesen  
scheinbar  unfruchtbaren  in  Wirklichkeit  aber  so  manches  
entfesselnden und klärenden Disput überlebten, ja denen es gelang,  
tiefer in die Strömung hinabzublicken, die waren, sich dessen bewusst,  
daß die Lösung nicht „das eine oder das andere“, sondern alle beide  
– das Zusammenfassen bedeutet.33 
31 Szabolcsi B., Bausteine zu einer Geschichte der Melodie, S.143,
Druckerei Kossuth, Budapest, 1959
32 Szabolcsi B., Bausteine zu einer Geschichte der Melodie, S.143,
Druckerei Kossuth, Budapest, 1959
33 Szabolcsi B., Bausteine zu einer Geschichte der Melodie, S.144,
Druckerei Kossuth, Budapest, 1959
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Wird hier von der Interaktion der Künste gesprochen, wird schnell für den Beginn der 
Oper  ein  verzerrtes  Bild  gezeichnet.  Die  Instrumentalmusik  war  der  etablierten 
Vokalmusik deutlich untergeordnet und so kam es weniger zu einem gleichberechtigten 
Gleichklang,  als  vielmehr  zu  einem  orchestral  begleiteten  Gesangsschauspiel.  Die 
Vormachtstellung  der  Sänger  geriet  jedoch  aufgrund  des  Aufstrebens  der  reinen 
Instrumentalmusik  leicht  ins  Wanken  und  führte  zu  einer  immer  gleichgestellteren 
Komposition  der  Instrumental-  und  Vokalmusik  in  der  Oper.  Die  Interaktion  der 
schönen Künste in dieser Gattung hatte jedoch nicht nur Befürworter gefunden und war 
Auslöser für intensiv geführte Diskussionen über das Wesen dieser Gattung. 
Um keine andere musikalische Gattung, selbst die Kirchenmusik nicht  
ausgenommen, hat es mehr und heftigere Kontroversen gegeben als um  
die  Oper.  Von Anbeginn  wurde ihr  jeweiliger  Zustand als  Missstand  
kritisiert und zum Anlass für immer wieder neue Entwürfe einer idealen  
Verbindung von Theater, Text und Musik genommen. Ein Großteil dieser  
Kritik  kam  aus  dem  Lager  der  Literaten;  man  bemängelte  die  
unnatürliche  Sprache,  die  verworrene  Dramaturgie,  ja  die  poetische  
Mischform als solche, da sie sich keiner der aristotelischen Gattungen  
zuordnen ließ.34
Diese neue,  die Künste übergreifend konzipierte Gattung, bot jedoch nicht nur neue 
Möglichkeiten,  sondern  war  alsbald  auch  Brennpunkt  einer  musikalisch  – 
philosophischen  Diskussion.  Schon  zu  Beginn  des  18.  Jahrhunderts  verfasste  Pier 
Jacopo Martello ein Traktat, welches die Oper lange beeinflussen sollte. 
Paradoxerweise  ist  dieser  Traktat,  dessen  ironisch  schillernder  
Unterton deutlich zu verstehen gibt, wie suspekt dem Autor ein von der  
Musik  beherrschtes  Drama  ist,  der  erste,  der  dem  Phänomen  Oper  
insofern  gerecht  wird,  als  er  sie  als  Musiktheater  mit  einer  eigenen  
Gesetzmäßigkeit  begreift  und nicht  als  missglückte  Tragödie  –  wenn  
auch nicht etwa, um die Oper zu rechtfertigen, sondern, im Gegenteil,
34 Brandenburg I., Christoph Willibald Gluck und seine Zeit, S.39,
Laaber Verlag, Laaber, 2010
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um die Tragödie vor  jedwedem Vergleich  mit  der  Oper in  Schutz  zu  
nehmen.35
Diskussionen über  das  Wesen dieser  neuen,  kunstübergreifenden Gattung war somit 
schon zu Beginn intensiv geführt und führte, wie oben bereits zitiert, zur Anerkennung 
einer  Gattung,  welche  anderen  Gesetzmäßigkeiten  unterlag,  als  das  beim 
Ausgangsmaterial  der antiken Tragödie der Fall  war.  Doch nicht nur die komplexen 
kompositorisch – philosophischen Konzeptionen, sondern auch die dadurch geschaffene 
Verworrenheit der Stücke selbst, waren alsbald für das Publikum und zugleich auch für 
die Musikindustrie ein Problem.
Ich,  der  ich  mehr  als  jeder  andere  unter  den  Missständen  unseres  
Musiktheaters leide, bewundere Euren Mut, mit dem Ihr Euch der Sache  
annehmt. Aber, liebster Freund, der Gegenstand ist äußerst heikel. Die  
Teile  der  Oper,  bei  denen die  Zuschauer  nur  ihre  Augen und Ohren  
benötigen, um sie schön zu finden, werden immer mehr Beifall finden  
als jene, deren Wert man nur unter Einsatz des Geistes und der Vernunft  
ermessen kann. Jeder Mensch kann sehen, jeder hören, aber nicht jeder  
denken. Es ist richtig, dass, wenn die einen und die anderen Elemente  
einen  Freundschaftsbund schließen,  auch  der  ungebildete  Zuschauer,  
ohne  zu  verstehen,  ein  Vergnügen  empfinden  kann.  Aber  es  ist  
andererseits auch richtig,  dass die Schwierigkeit  und Seltenheit  eines  
solchen  Einvernehmens  die  Opernhäuser  mit  zahlendem  Publikum  
sozusagen verpflichtet, mehr auf solche Künste Wert zu legen, die von  
allen beurteilt werden können; und diese stellen dann, die Fesseln jedes  
Zusammenhangs und jeder Verhältnismäßigkeit missachtend, in völliger  
Losgelöstheit  und ohne sich  um Ort  oder  Zeit  zu  kümmern,  all  ihre  
Herrlichkeiten zur Schau und verführen das Volk mit dem Vergnügen,  
das  sie  von  dem  Wunsch  nach  Höherem,  welches  sie  ihm  hiermit  
vorenthalten, ablösen.36
35 Brandenburg I., Christoph Willibald Gluck und seine Zeit, S.40,
Laaber Verlag, Laaber, 2010
36 Brandenburg I., Christoph Willibald Gluck und seine Zeit, S.41,
Laaber Verlag, Laaber, 2010
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Das Streben der Oper nach höherem künstlerischen Stellenwert und einer neuen Ansicht 
der Kunst, führte aufgrund der Interaktion der schönen Künste somit auch zu kritischen 
Auseinandersetzungen von Künstlern und Theoretikern verschiedenster Künste mit der 
Oper.  Die  immer  mehr  an  Gewichtung  gewinnende  wirtschaftliche  Komponente 
erschwert dieses Streben zusätzlich, da wie oben bereits erläutert, das Publikum in erster 
Linie unterhalten werden will und dafür auch bereitwillig Geld bezahlt.
Wie zu einem früheren Zeitpunkt, im Kapitel über das Lied, bereits erwähnt, war die 
Gratwanderung  zwischen  hoher  komplexer  Kunst  und  einer  Verständlichkeit  dem 
Publikum gegenüber auch in der Oper ein Diskussionspunkt.
Diderot meinte: “Je aufgeklärter der Verstand, desto feinfühliger das  
Herz“ – eine wahrhaft ausgewogene Sichtweise. Wie Dryden meinte der  
italienische Schriftsteller Algarotti:  „Das Eingreifen der Götter“ gibt  
„den  unwahrscheinlichsten  Ereignissen  einen  Anstrich  von  
Wahrscheinlichkeit“ und rechtfertigt die Anwesenheit von Musik, sofern  
diese „alles über das Niveau der sterblichen Existenz erhebt“. Schiller  
wiederum meinte, daß es der Vorzug der Oper sei, auf jeden sklavischen  
Naturalismus  verzichten  und  auf  die  „Macht  der  Musik“  bauen  zu  
können, um „das Übernatürliche durch die Macht der Empfindung zu  
rechtfertigen,  während  Goethe  betonte:  „Je  schwieriger  es  für  den  
Verstand ist, ein poetisches Werk zu verstehen, desto besser.“37
Wie  in  vorangegangenen  Kapiteln  bereits  erwähnt,  kam  durch  die  Philosophie,  im 
Speziellen  mit  dem Streben nach dem Einfachen und somit  nach  dem Natürlichen, 
starke  Bewegung  in  die  Oper.  Mit  diesen  Gedanken  wurde  nicht  nur  die 
Verständlichkeit  der  Oper  dem  Publikum  gegenüber  kritisiert  und  kommentiert,  es 
führte  tiefer  noch zu  einer  Diskussion  des  Gleichgewichts  der  Künste  in  der  Oper, 
welche  gewisse  Teile  forcierte  und  aufgrund  der  exponierten  Stellung  der  Sänger 
geradezu dazu gedrängt wurden, kompositorische Reaktionen zu zeigen.
37 Donnington R., Die Geschichte der Oper, S.61,
Wilhelm Fink Verlag, München, 1997
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Die Rebellion gegen die verunstaltende Praxis des Belcanto, die mehr  
und mehr  das  Verständnis  des  Textes  behinderte  und ihn  auf  diese  
Weise  zu  bloßen  phonetischen  Vorwand  für  ein  barockes  Vokal-
Feuerwerk als Selbstzweck machte, stellt in der Tat die unmittelbare  
und entscheidende praktische Folge einer musikalischen Ästhetik dar,  
die dem Wort wieder die Führung im empfindlichen Verhältnis von Text  
und Musik zurückgeben will.38
Dieses Ungleichgewicht der in der Oper interagierenden Gattungen stellte somit eine 
Herausforderung für Opernschaffenden dar, um dem neugewonnen Ideal der Einfachheit 
gerecht  zu werden.  Die  in  Europa vorherrschende Philosophie  der  Einfachheit  hatte 
somit  auch  auf  die  Oper  Auswirkungen  gezeigt.  Eine  Abkehr  vom  vorrangigen 
italienischen Modell und der Praxis des Belcanto, hin zu einem mehr textorientierten 
Gesang, stellte den Kernpunkt dieser Änderungen dar. Hier ist leicht ersichtlich, wie 
verwoben die einzelnen Gattungen der Musik waren und inwiefern diese sich in ihrer 
Entwicklung gegenseitig  beeinflusst  hatten.  Die Bedeutung und die  Verwendung der 
Melodie  in  der  Oper  hatte  sich  jedoch  nicht  grundlegend  geändert.  Die  in  der 
Komposition der Oper verwendeten Gebiete der Kunst konnten in drei unterschiedliche 
Teilbereiche aufgeteilt werden, welche jedoch aufgrund eines Ungleichgewichts nicht 
zwingend einer werkübergreifenden melodischen Linie folgten.
Der erste Teilbereich wäre das Libretto, welches den literarischen Grundstein der Oper 
bilden  sollte.  Diese  geschriebenen  Werke  handelten,  aufgrund  wirtschafts-  und 
gesellschaftspopulistischer  Gründe, von schönen Witwen bis hin zum Untergang der 
geistigen  Welt.  Selbst  die  Verwendung  von  Gedichten  berühmter  und  anerkannter 
Dichter, welche nicht unbedingt den ihnen zustehenden Erfolg erlangten, zeigten schon 
die Richtung der Entwicklung der Oper an. Der Dichtung und der Musik, im Speziellen 
der  Oper,  war  es  möglich,  durch eine Symbiose Dinge auszudrücken,  welche durch 
einseitige Abhandlung nicht verwirklicht werden konnten.
Der  Zweite  wäre  der  rein  musikalische  Teilbereich,  welcher  in  Instrumental-  und 
Vokalmusik aufgeteilt werden kann. Allein hier ist schon eine unverhältnismäßige
38 Brandenburg I., Christoph Willibald Gluck und seine Zeit, S.83,
Laaber Verlag, Laaber, 2010
70
Gewichtung  hin  zur  Vokalsmusik  zu  erkennen,  welche  mitunter  ein  Auslöser  für 
Reformgedanken der  Oper  war.  Diese beiden,  Instrumental-  und Vokalmusik,  gaben 
dem zugrundeliegenden Text einen melodischen Verlauf, erzeugten eine der jeweiligen 
Szene kompositorisch –dramaturgisch gewünschten Stimmung und dienten keineswegs 
ausschließlich der Wortmalerei.
Die  Darbietung  auf  einer  Bühne,  mit  speziell  angefertigtem  Bühnenbild  samt 
Regieanweisung, stellt den dritten Teilbereich dar, Dank welchem es möglich wurde, 
auf  unterschiedlichsten medialen Ebenen das  Publikum zu erreichen und somit  eine 
Form der audio- visuellen Komposition zu schaffen.
Diese drei Teilbereiche sind das kompositorische Kernmaterial der Oper, da jeder dieser 
Teilbereiche bekannte melodische Ziele verfolgte. Jeder einzelne Teilbereich konnte für 
sich  stehen  und  eine  selbständige  Geschichte  darbieten,  aber  erst  durch  ihr 
Zusammenwirken konnte eine neue, durch diese Interaktion entstehende, quasi hinter 
bzw. über dem Werk stehende Melodie geschaffen werden.
Mattheson hatte bereits im Jahre 1739 die Oper als „Zusammenfluß“  
der Künste beschrieben. Aber Weber ging einen Schritt weiter, sein Ziel  
war „ein in sich abgeschlossenes Kunstwerk, wo alle Teile und Beiträge  
der  verwandten  und  benutzten  Künste  ineinander  verschmelzend  
verschwinden und – auf gewisse Weise untergehend – eine neue Welt  
bilden“ - ...39
1.10.3 Eine werkübergreifende melodische Linie
Der  Entwicklung  der  künstlerischen  Komponente  der  Musik  wiederfuhr  im  19. 
Jahrhundert  ein  gewaltiger  Schub.  Der  zuvor  schon  des  Öfteren  angesprochene 
Umstand der Involvierung der Philosophie in die musikalische Entwicklung wird für 
diese Zeit essentiell. Ein Zeitraum von knapp 200 Jahren war sowohl für die
39 Donnington R., Die Geschichte der Oper, S.86,
Wilhelm Fink Verlag, München, 1997
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Entwicklung der Bedeutung und der Verwendung der Melodie, als auch für die Musik 
selbst,  von  einer  immensen  Gattungsdichte,  sowie  durch  wirtschafts-  und 
gesellschaftspolitische  Faktoren  geprägt.  Die Musikentwicklung fußt  gleichgewichtet 
auf zwei großen Standbeinen. Komponisten und Interpreten verschrieben sich nicht rein 
der kunstvoll philosophischen Musik, aufgrund der wirtschaftlichen Möglichkeiten und 
einer  finanziellen  Abhängigkeit  war  es  für  Komponisten  und  Interpreten  Usus, 
gleichzeitig Kunstmusik als auch populäre Musik zu komponieren und darzubieten.
Diese Praxis darf nicht fahrlässig außer Acht gelassen werden, da diese sich in ihrer 
Entwicklung gegenseitig beeinflusst hatten. Für die Bedeutung und die Verwendung der 
Melodie  waren  jedoch  die  im  Hintergrund  der  musikalischen  Praxis  aufgestellten 
Theorien und Ideale der Musik von Bedeutung. Diese philosophischen Gerüste stellten 
den Kern der Entwicklung der Bedeutung und der Verwendung der Melodie dar.
Verschiedene  Faktoren  beeinflussten  die  Entwicklung  der  Musik  und  die,  diese 
partizipierende,  Gesellschaft.  Aufgrund  der  wirtschaftlichen  Komponente  wurden 
Theorien und philosophische Auseinandersetzungen mit der Musik in den Hintergrund 
getrieben,  da  diese  für  den  Verkauf  der  Musik  nicht  von  Bedeutung  waren.  Diese 
wirtschaftliche Komponente war eine der stärksten Entwicklungsimpulse dieser Zeit, da 
sich  aufgrund  der  technischen  und  medialen  Möglichkeiten  mehrere 
Gesellschaftsschichten durch das Schaffen der Komponisten bereichern konnten.
Deshalb war es dieser Schicht natürlich nicht wichtig,  neue künstlerische Welten zu 
fördern  und  zu  schaffen,  vielmehr  galt  es,  das  Publikum  mit  den  jeweiligen 
Aufführungen gut  bei  Laune zu  behalten  und diesem einen Anreiz  für  eine  baldige 
Wiederkehr zu geben. Diese wirtschaftliche Komponente erweckt den Anschein, eine 
bremsende  Funktion  inne  zu  haben,  doch  war  diese  auch  gleichzeitig  Motor  der 
musikalischen Entwicklung.
Die  Teilbereiche  der  Oper  entwickelten  sich  fernab  der  Oper  auch  selbständig 
voneinander.  Reine  Instrumentalmusik  erlebte  einen  unglaublichen  Aufschwung  im 
Konzert.  Selbst  die  Nachfrage  nach  solistischen  oder  orchestralen  Konzerten  und 
Aufführungen, erlebte quer durch Europa einen unglaublichen Anstieg. Dies spielt
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zugleich für die Verwendung der Instrumentalmusik in der Oper eine wichtige Rolle. 
Durch  die  Emanzipation  der  Instrumentalmusik  wurde  der  Vokalmusik  der  Rang 
abgelaufen  und  zugleich  der  Anspruch  auf  gleichwertige  Bedeutung  dieser  beiden 
Gattungen in der Oper gestellt.
1.10.3 Eine werkübergreifende melodische Linie
Der  Entwicklung  der  künstlerischen  Komponente  der  Musik  wiederfuhr  im  19. 
Jahrhundert  ein  gewaltiger  Schub.  Der  zuvor  schon  des  Öfteren  angesprochene 
Umstand der Involvierung der Philosophie in die musikalische Entwicklung wird für 
diese  Zeit  essentiell.  Ein  Zeitraum  von  knapp  200  Jahren  war  sowohl  für  die 
Entwicklung der Bedeutung und der Verwendung der Melodie, als auch für die Musik 
selbst,  von  einer  immensen  Gattungsdichte,  sowie  durch  wirtschafts-  und 
gesellschaftspolitische  Faktoren  geprägt.  Die Musikentwicklung fußt  gleichgewichtet 
auf zwei großen Standbeinen. Komponisten und Interpreten verschrieben sich nicht rein 
der kunstvoll philosophischen Musik, aufgrund der wirtschaftlichen Möglichkeiten und 
einer  finanziellen  Abhängigkeit  war  es  für  Komponisten  und  Interpreten  Usus, 
gleichzeitig Kunstmusik als auch populäre Musik zu komponieren und darzubieten.
Diese Praxis darf nicht fahrlässig außer Acht gelassen werden, da diese sich in ihrer 
Entwicklung gegenseitig beeinflusst hatten. Für die Bedeutung und die Verwendung der 
Melodie  waren  jedoch  die  im  Hintergrund  der  musikalischen  Praxis  aufgestellten 
Theorien und Ideale der Musik von Bedeutung. Diese philosophischen Gerüste stellten 
den  Kern  der  Entwicklung  der  Bedeutung  und  der  Verwendung  der  Melodie  dar. 
Verschiedene  Faktoren  beeinflussten  die  Entwicklung  der  Musik  und  die,  diese 
partizipierende,  Gesellschaft.  Aufgrund  der  wirtschaftlichen  Komponente  wurden 
Theorien und philosophische Auseinandersetzungen mit der Musik in den Hintergrund 
getrieben,  da  diese  für  den  Verkauf  der  Musik  nicht  von  Bedeutung  waren.  Diese 
wirtschaftliche Komponente war eine der stärksten Entwicklungsimpulse dieser Zeit, da 
sich  aufgrund  der  technischen  und  medialen  Möglichkeiten  mehrere 
Gesellschaftsschichten durch das Schaffen der Komponisten bereichern konnten.
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Deshalb war es dieser Schicht natürlich nicht wichtig,  neue künstlerische Welten zu 
fördern  und  zu  schaffen,  vielmehr  galt  es,  das  Publikum  mit  den  jeweiligen 
Aufführungen gut  bei  Laune zu  behalten  und diesem einen Anreiz  für  eine  baldige 
Wiederkehr zu geben. Diese wirtschaftliche Komponente erweckt den Anschein, eine 
bremsende  Funktion  inne  zu  haben,  doch  war  diese  auch  gleichzeitig  Motor  der 
musikalischen Entwicklung.
Die  Teilbereiche  der  Oper  entwickelten  sich  fernab  der  Oper  auch  selbständig 
voneinander.  Reine  Instrumentalmusik  erlebte  einen  unglaublichen  Aufschwung  im 
Konzert.  Selbst  die  Nachfrage  nach  solistischen  oder  orchestralen  Konzerten  und 
Aufführungen,  erlebte  quer  durch  Europa  einen  unglaublichen  Anstieg.  Dies  spielt 
zugleich für die Verwendung der Instrumentalmusik in der Oper eine wichtige Rolle. 
Durch  die  Emanzipation  der  Instrumentalmusik  wurde  der  Vokalmusik  der  Rang 
abgelaufen  und  zugleich  der  Anspruch  auf  gleichwertige  Bedeutung  dieser  beiden 
Gattungen in der Oper gestellt.
„Die Musik hat zwei Wege, die zum Genuß führen, den Stil Haydns  
und  den  Cimarosas:  die  erhobene  Harmonie  und  die  gefällige  
Melodie.  Die  letztere  sagt  den  südlichen  Völkern  mehr  zu  ...  Die  
Melodie stand um 1780 auf dem Gipfel ihres Ruhmes; seitdem ändert  
sich der Charakter der Musik; die Harmonie gewinnt die Oberhand  
und der Gesang nimmt ab“. (Stendhal: Italienisches Reisetagebuch  
1817) 
„Neue, kühne Melodien musst du erfinden.“ (Schumann)40
Der sprunghafte Entwicklungsschub der Musik während der Zeit der Klassik, welcher 
auf allen Ebenen, der Kunstmusik und der Trivialmusik stattfand, ist auf die bereits des 
Öfteren  angesprochenen  medialen  Möglichkeiten  zurückzuführen.  Dieser 
Entwicklungssprung ist jedoch für das Aufzeigen der Entwicklung der Bedeutung und 
der  Verwendung  der  Melodie  nicht  von  höchster  Priorität.  Die  Bedeutung  und  die 
Verwendung der Melodie war einerseits durch das Konsumverhalten des Publikums
40 Szabolcsi B., Bausteine zu einer Geschichte der Melodie, S.173,
Druckerei Kossuth, Budapest, 1959
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bedingt, aber dennoch vorherrschend durch philosophische Auseinandersetzungen mit 
der Musik angetrieben.
Forschungen  über  die  großen  Klassiker  und  Romantiker  ließen  bewusst  kein 
vordeterminiertes und sich selbst erklärendes Werk zurück. Vielmehr vollbrachten diese 
es, durch ihr Schaffen Menschen, welche sich mit ihrer Musik auseinandersetzen, noch 
immer in Staunen und Verwunderung zu setzen. Dieser Aspekt spielt in der Entwicklung 
der Bedeutung und der Verwendung der Melodie zusehends eine führende Rolle. Wie 
bereits  früher erwähnt,  genügte die  musikalische,  als  auch literarische Sprache nicht 
mehr den Ansprüchen der Komponisten. Es wurde versucht durch eine Symbiose der 
Künste,  einen sich aus dieser entwickelnden Subtext  zu generieren,  welcher  mit  der 
herkömmlichen Melodieführung der Musik oder der Literatur nur noch entfernt etwas 
zu tun hatte. Das viel zitierte Sprechen der Musik ist ein Aspekt dieses Ideales, welches 
sich dem Zuhörer nur nach intensiver Auseinandersetzung mit dem Werk offenbarte.
Die  historische  Entwicklung  der  Melodie  endet  nun  an  einem  musikalisch  - 
philosophisch durchaus spannenden Punkt der Musikgeschichte, welcher am Beispiel 
der  Oper  am einfachsten  veranschaulicht  werden kann.  Aufgrund der  verschiedenen 
Ebenen der Oper, welche auf das Publikum während einer Aufführung wirken, audio - 
visuell,  kommt  noch  der  Gedanke  des  Werkes  zur  Musik  hinzu.  Das  plakativ 
musikalische und darstellerische Geschehen steht nicht mehr für sich alleine und hat 
zugleich auch seine Eigenständigkeit verloren. Ein aus dem Zusammenhang gerissener 
Teil der Oper, sei es nun instrumental oder vokal, steht nicht mehr in diesem, sich aus 
diesem Zusammenspiel  ergebenden  Kontext.  Es  ist  natürlich  durchaus  möglich,  der 
Handlung und dem Werk ohne fundiertes Wissen zu folgen, dennoch ist es erst möglich, 
die  Weiten  und  die  Reichhaltigkeit  dieser  Werke  zu  fassen,  wenn  diesem  eine 
intensivere  Auseinandersetzung  vorausgeht.  An  jenem  Punkt  des  ausgehenden  19. 
Jahrhunderts ist somit eine Änderung der Bedeutung und der Verwendung der Melodie 
festzustellen, welcher ein radikal geändertes Bewusstsein der Komponisten der Musik 
gegenüber  geschaffen  hat.  Es  wird  der  Anschein  erweckt,  die  Melodie  wäre  ad 
Absurdum geführt worden, dies zu behaupten wäre jedoch leichtfertig. Melodien waren 
in den Meisterwerken dieser Zeit durchaus dünn und äußerst kurz gesät, doch wird die 
Entwicklung der Melodie betrachtet, kann zweifelsohne ein weiterer
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Entwicklungssprung beobachtet werden. Melodie war nicht nur mehr, nicht an das Wort, 
sondern auch nicht mehr primär an die Musik gebunden. 
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2. Die Bedeutung und die Verwendung der Melodie
Die vorangegangene historische Entwicklung der Bedeutung und der Verwendung der 
Melodie führt  nun zu einer  Betrachtung der  Funktion der  Melodie selbst,  wie diese 
Verwendung  fand,  benützt  wurde  und  auf  welche  Art  und  Weise  von  Melodie 
gesprochen werden konnte. Der zuvor aufgestellte historische Verlauf konzentrierte sich 
dabei  auf  eine  sich  durch  den  Lauf  der  Epochen  entwickelten  Bedeutung  und 
Verwendung  der  Melodie.  Die  Aussparung  von  großer,  überlieferter  und  die 
Musikgeschichte  maßgeblich  beeinflussender  einzelner  Komponisten  ist  bewusst 
gewählt  worden,  um eine  gattungsübergreifende  Theorie  der  Melodie  aufstellen  zu 
können.  Selbstverständlich  gab  es  herausragende  Komponisten,  welche  zu  ihren 
Lebzeiten  ihresgleichen künstlerisch  weit  voraus  waren,  doch basierte  der  Kern der 
Entwicklung der  Melodie,  je  weiter  die  Beobachtungen in die  Gegenwart  gelangen, 
nicht  auf  musiktheoretischen,  sondern  eher  auf  musikästhetischen  und 
musikphilosophischen  Prinzipien.  Dieses  Phänomen,  ein  Teil  der  Musik  basiere  auf 
einem der Musiktheorie nicht unterzuordnenden Verfahren, beruht auf der Entwicklung 
der Bedeutung und der Verwendung der Melodie,  welches im Laufe der Zeit immer 
stärker präsent in der Konzeption der Musik wurde.
Im weiteren  Verlauf  werden verschiedene Charakteristiken der  Melodie aufgegriffen 
und auf ihre Entwicklung hin beobachtet werden und in welchem Zusammenhang diese 
in der Entwicklung der Bedeutung und der Verwendung der Melodie von belangen sind.
2.1. Wortmalerei als Bestandteil der Melodie
Schon Beobachtungen früher Quellen verdeutlichen die enge Bindung der Musik mit 
der  Sprache.  Die  Frage  nach  dem  Ursprung,  bzw.  welche  der  beiden  wohl  zuerst 
bewusst  forciert  wurde,  ist  interessant  und  äußerst  spekulativ  zugleich.  Diese 
Spekulationen  sind  jedoch  für  die  Fragestellung  nach  der  Bedeutung  und  der 
Verwendung der Melodie zu vernachlässigen. Einzig der durch die Geschichte zu
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beobachtende,  erkennbare  Trend  der  Wortgebundenheit  der  Melodie  ist  hier  von 
Bedeutung.  Unter  Melodie  wurde  über  die  Zeit  hinweg  oftmals  Unterschiedliches 
beschrieben und wahrgenommen. Kern dieser Wahrnehmung war jedoch zumeist eine 
stete, mehr oder weniger enge Wortgebundenheit der Melodie. Durch die anfängliche, 
nachweisbare vokale Konzeption und Perzeption der Musik ist die Wortgebundenheit 
der Melodie erkennbar. Diese unterlag jedoch, gleich der Melodie selbst, einer langen 
Entwicklung. Zu Beginn war die Wortgebundenheit noch als Bindung der Melodie an 
Reimstrukturen und dezidierten gesanglichen Passagen zu verstehen. Hier  diente  die 
Melodie  der  Gedächtnisstütze  und  war  somit  ein  Hilfsmittel  der  mündlichen 
Überlieferung.  Die  Bindung  der  Melodie  an  Reim-  und  des  Weiteren  an 
Rhythmusstrukturen war für die frühe Zeit der Melodie markant und erhielt eben durch 
diese Bindungen verschiedene Funktionen.
Die wohl anfänglich im kultischen Gebrauch geläufigste Funktion der Musik und im 
Speziellen  der  Melodie  war  jene  der  Repetition,  zur  Erlangung  eines  meditativen 
Zustandes.  Diese  Funktion  war  weniger  auf  das  Wort,  als  auf  einen  einzigen  Vers, 
Solmisationston  oder  gar  einem  einzigen  Laut,  basierend.  War  hier  die  Melodie 
vordergründig nicht an das Wort oder die Sprache, sondern an rhythmische Strukturen 
gebunden, war die Verwendung der jeweiligen Sprache jedoch für die Entwicklung der 
Bindung  der  Melodie  an  die  Sprache  essentiell.  Da  diese  Entwicklung  auf 
verschiedenen  gesellschaftlichen  Ebenen  erfolgte,  ist  dieser  Umstand  unbedingt  zu 
berücksichtigen. Wurde im kultischen Gebrauch auf die musikalische Wiedergabe eines 
Textes weitgehend verzichtet, kam der Sprache, im Speziellen dem geschriebenen Wort, 
im gesellschaftlichen Leben mehr Bedeutung zu. Die diesbezügliche Problematik, der 
Trennung zwischen Kult und gesellschaftlichem Alltag, ist durch die enge Verflechtung 
dieser  beiden  Bereiche  in  der  Gesellschaft  gegeben.  Um  diese  Problematik  zu 
vermeiden,  sei  der  gesellschaftlichen  Verwendung  der  Melodie  die  rein  meditative, 
kultische  Verwendung  der  Melodie  vorangestellt.  Im  Rahmen  der  kultisch  - 
gesellschaftlichen Verwendung der Melodie ist eine erste starke Bindung der Musik, im 
Speziellen der Melodie, an den zugrundeliegenden Text ersichtlich und für den Zweck 
der Musik im kultisch - gesellschaftlichem Zusammenhang essentiell. Für die weitere 
Entwicklung  der  Melodie  war  die  Bindung  an  einen  zugrundeliegenden  Text  von 
fundamentaler Bedeutung. Diese Bindung ermöglichte es, den zugrundeliegenden Text
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musikalisch,  melodisch  auszuschmücken,  um  das  nackte  Wort  kunstvoll,  dem 
jeweiligen  Anlass  angepasst,  feierlich  wiederzugeben.  Musische  Wettkämpfe 
verdeutlichen diesen Prozess durch die immer kunstvolleren melodischen Konzeptionen 
der Interpreten,  welche eine Triebfeder der Entwicklung neuer kunstvoller  Melodien 
darstellten.
Schon  früh  teilte  sich  daraufhin  die  Funktion  der  Wortmalerei  in  unterschiedliche 
Bereiche auf, nämlich in jenen der bloßen Textvertonung und in einen musikalisch - 
melodisch  interpretierten  Bereich,  welcher  den  zugrundeliegenden  Text  durch  eine 
jeweilige melodische Formulierung musikalisch steigern sollte. Diese beiden Bereiche 
der  Funktion  der  Wortmalerei  waren  bis  weit  in  das  19.  Jahrhundert  integraler 
Bestandteil  der  Konzeption  der  Vokalmusik.  Auf  die  melodische  Verwendung  im 
Rahmen instrumentaler Musikkonzeption muss später gesondert eingegangen werden. 
Die Wortmalerei der Melodie ist aufgrund der Vorrangstellung der Vokalmusik dieser 
primär  zuzuordnen,  dass  sich  diese  jedoch  teilweise  mit  der  Instrumentalmusik 
überschneidet,  darauf  wird,  wie  schon  zuvor  erwähnt,  zu  einem späteren  Zeitpunkt 
eingegangen werden.
Um die Entwicklung der Funktion der  Wortmalerei  begreifen zu können,  ist  es von 
Vorteil,  den  Begriff  der  Wortmalerei  genau  zu  vergegenwärtigen.  Wie  zuvor  schon 
beschrieben, kann die Funktion der Wortmalerei in zwei verschiedene, jedoch sich nicht 
völlig unterscheidende Bereiche unterteilt werden. Die reine musikalische Wiedergabe 
eines Textes ohne dramaturgisch erkennbare Steigerungen kann, wie bereits erwähnt, als 
bloße  Textvertonung  angesehen  werden.  Dies  soll  keinesfalls  künstlerisch  wertend 
erscheinen, vielmehr verfolgte diese Konzeption der Musik andere Ziele mit annähernd 
den gleichen Mitteln, wie eine musikalisch – melodisch, kunstvolle Formulierung des 
zugrundeliegenden  Textes.  Wurde  mit  einer  musikalisch  einfach  anmutenden 
Komposition versucht durch die Musik auf eine gezielte, dem Text zugrundeliegende 
Botschaft  zu verweisen,  strebte eine kunstvolle  melodische Formulierung des Textes 
danach,  eine  dramaturgische  Steigerung  zu  erlangen  und  somit  das  Publikum  auf 
unterschiedlichen Ebenen der Musikempfindung zu erreichen.
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Einem dieser Bereiche die kunstvollere Stellung in der Musik zuzuordnen ist jedoch 
aufgrund  eines  steten  Zwiespalts  darüber  nicht  einfach.  Werden  diese  Bereiche  in 
einfache oder weniger  kunstvolle  und hoch kunstvolle  Bereiche unterteilt,  wird eine 
Wertung vorgenommen,  welche  aufgrund einer  teilweise  differenten  Zielsetzung der 
Kompositionen nicht haltbar ist.
Fakt  ist,  dass  selbst  im  kultisch,  religiösen  Rahmen,  Musikkonzeption  und  damit 
zusammenhängend die Schaffung neuer Melodien einen stetigen kunstvolleren Anstieg 
verzeichneten,  was  des  Öfteren  zu  Auseinandersetzungen  über  die  Verwendung  der 
Musik  führte.  Diese  beiden  Bereiche  der  Funktion  der  Wortmalerei  näherten  sich 
oftmals einander an, um sich dann aufgrund kritischer Stimmen wieder zu entfernen. 
Abermalige  Überschneidungen  ließen  jedoch  einen  Trend  zu  immer  kunstvollerer 
Komposition erkennen. Innovationen in der Musik, der Musiktheorie, des Gesangstiles 
oder des Instrumentenbaues spornten Komponisten dazu an, neue klangliche Welten zu 
erschließen,  welche zuvor noch ungehört  waren.  Diese Entwicklungen gingen meist 
Hand  in  Hand  mit  geforderten  Rückschritten  in  die  Einfachheit  und  Rückkehr  in 
altbewährte Muster. Prozesse dieser Art lassen sich, wie schon im historischen Verlauf 
der  Melodie,  des  Öfteren  beobachten.  Für  die  Bedeutung  und  die  Verwendung  der 
Melodie von Belang ist jedoch die erkennbare Steigerung der Wortmalerei. Genügte es 
anfänglich dem Lob und Ruhme Gottes  einen bloßen tonalen  Höhepunkt  zu geben, 
musste dieser im späteren Verlauf reichlich instrumentiert oder mehrstimmig komplex 
formuliert  werden.  Die  Entwicklung  der  Wortmalerei  ging  somit  mit  jener  des 
Instrumentenbaus, der Musiktheorie und der Philosophie über Musik einher.
Dieser Umstand ist von großer Bedeutung. Genügte es anfangs bloße Worte melodisch 
auszuschmücken, bekam der Interpretation des zugrundeliegenden Textes immer mehr 
Bedeutung zu.  Die Schaffung einer  klanglichen Welt  des  zugrundeliegenden Textes, 
stets auch eine Interpretation dessen, entwickelte sich in ungeahnte Sphären. Ein klarer 
Trend der künstlerischen Steigerung ist über die Epochen hinweg zu erkennen, welcher 
natürlich durch die allgemeinen Entwicklungen der Musik und des Instrumentenbaus 
bedingt  war.  Die  Funktion  der  Wortmalerei  blieb  stets  integraler  Bestandteil 
melodischer Konzeptionen, nahm jedoch aufgrund musikalischer und gesellschaftlicher 
Entwicklungen immer abstraktere Formen an. Waren die beiden Bereiche der Funktion
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der Wortmalerei im Rahmen des Liedes, oder der Oper des 19. Jahrhunderts abermals 
überschnitten, wurde mittels der Melodie jedoch ein anderes Ziel verfolgt. Interpretation 
eines Textes und die mit dieser zusammenhängende musikalische Auseinandersetzung, 
führten  zu  kunstvollen  Entwicklungen,  welche  bis  Ende  des  19.  Jahrhunderts  dem 
selbigen Prinzip folgten,  jedoch unterschiedliche Wege zum Erreichen der  Ziele  der 
Musik beschritten. Die Melodie war ein dramaturgisches Mittel, welches benutzt wurde, 
um gezielte Affekte zu steuern, Emotionen zu verursachen, eine Auseinandersetzung mit 
dem  Werk  und  der  Gesellschaft  zu  provozieren  oder  schlicht  und  einfach,  um  zu 
unterhalten.
Die  Funktion  der  Wortmalerei  war  über  Jahrhunderte  hinweg  integraler  Bestandteil 
musikalischen Schaffens. Lediglich ein Wandel des Zweckes, welchen die Wortmalerei 
bewirken sollte, war in dieser Entwicklung zu erkennen und stellt doch eine radikale 
Änderung der Bedeutung der Melodie dar.
2.2 Die proklamierende Funktion der Melodie
Das  vielzitierte  Sprechen  der  Musik  ist  ein  Phänomen,  welches  durch  eine  weitere 
Funktion  der  Melodie  dem  Publikum  vermittelt  wird.  Diese  mitteilende  Funktion 
beinhaltet  die  vorher  erwähnte  Interpretation.  Im  Laufe  des  künstlerischen 
Schaffensprozesses findet diese Interpretation jedoch auf unterschiedlichen Ebenen und 
Bereichen statt. Alleine die Konzeption eines Werkes interpretiert bereits die für dieses 
Werk  herangezogenen  Bausteine.  Aufgrund  einer  künstlerischen  Auseinandersetzung 
mit einem herangezogenen Text, einer gesellschaftlichen Situation oder einer einfachen 
Landschaft, ist die erste Interpretation dieses Werkes bereits durch dessen Komponisten 
gegeben. In weiterer Folge stellt sich der Interpret die Frage was jener Komponist wohl 
mit  diesem Werk bewirken,  bzw.  aussagen wollte.  Anhand eines  zugrundeliegenden 
Textes  wird  dieser  Umstand  natürlich  erleichtert,  während  jedoch  dieser  Teil  im 
Rahmen der Instrumentalmusik nicht zur Verfügung steht. Es obliegt dem Interpreten, 
das zugrundeliegende Werk zu interpretieren und seine eigenen Gedanken in das Werk
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einfließen  und  dem  Publikum  wiederfahren  zu  lassen.  Als  letzter  Teil  dieser 
Interpretationskette erfolgt nun die Interpretation des vorgetragenen Werkes durch das 
Publikum. Aufgrund dieser Überlegung liegt der Verdacht nahe, Musik beinhaltet mehr 
als bloße Tonhöhenbewegung und –veränderung. Für die Melodie ist dies von großer 
Bedeutung. Die Melodie wurde durch diesen Umstand zum Träger einer bestimmten 
Botschaft,  welche erst  durch Auseinandersetzung mit dem jeweiligen Werk begriffen 
werden  konnte.  Im  Zusammenhang  mit  einem  zugrundeliegenden  Text  war  dieses 
Verständnis für das Publikum leichter zu erlangen als in späterer Folge in der reinen 
Instrumentalmusik. Die proklamierende Funktion der Melodie war, wie eben zuvor die 
Wortmalerei,  zunächst an die Sprache, durch eine musikalisch, künstlerische Wieder- 
und Weitergabe eines dem Komponisten bedeutsamen Textes, gebunden. Die Melodie 
fungierte hiermit als Hilfsmittel der mündlichen Tradierung. Bekannte Melodien waren 
dermaßen  populär,  dass  der  zugrundeliegende  Text  aufgrund  der  Erinnerung  an  die 
melodische Linie des jeweiligen Werkes leichter vermittelbar war. Da die Wortmalerei 
annähernd gleiche Reaktionen im Publikum hervorrief, war diese mit der mitteilenden 
Funktion der Melodie eng verbunden. Der Schritt der Loslösung der Musik vom Text 
war  für  die  proklamierende  Funktion  äußerst  interessant.  Hier  wurde  nun  die 
Interpretation  des  Komponisten  für  die  Konzeption  eines  Werkes  tragend.  Erst  die 
Auseinandersetzung und die Interpretation des Basismaterials einer Komposition führte 
dazu, dass der Komponist durch die Musik etwas Bestimmtes vermitteln wollte. Die 
Melodie war hier auch der Schlüssel, um anhand dieser,  speziell in textloser Musik, 
Gedanken oder Ideen zu vermitteln.
Die  proklamierende  Funktion  beschreibt  nun  jenen  Bereich  der  Melodie,  welche 
aufgrund ihrer  Konstruktion und Setzung im jeweiligen Werk,  eine bestimmte,  vom 
Komponisten getätigte Aussage tragen sollte. Aufgrund dieser Überlegungen kann die 
Theorie aufgestellt werden, Melodie sei nicht etwa ein temporärer Tonverlauf, sondern 
vielmehr  resultiere  dieser  Tonverlauf  aus  dem  Bestreben  des  Komponisten,  seinen 
Gedanken eine musikalische Gestalt zu geben.
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2.3 Die Bedeutung der Melodie
Letztendlich  wird  nun  noch  der  Bedeutung  der  Melodie  Beachtung  geschenkt.  Die 
Frage,  weshalb Melodien verwendet  wurden,  ist  durch vorhergehende Überlegungen 
schon des Öfteren thematisiert worden. Die Bedeutung der Melodie unterlag wie die 
Musik  selbst  historischen  Entwicklungen.  Doch  selbst  der  Schritt  in  die  reine 
Instrumentalmusik schien der Melodie nichts anhaben zu können. Musikgeschichtliche 
Entwicklungen, wonach die Instrumentalmusik der Konzeption der Vokalmusik folgte, 
spielten hierbei natürlich eine Rolle. Da der Melodie in der Instrumentalmusik anfangs 
gleiche Bedeutung zukam als es in der Vokalmusik der Fall war, war diese Änderung für 
die  Bedeutung  der  Melodie  nicht  weiter  gravierend.  Da  sowohl  im  Bereich  der 
Kunstmusik  als  auch  im Bereich  der  Unterhaltungsmusik  melodische  Konzeptionen 
Verfahrensweisen der Vokalkomposition folgten, ist eine gesonderte Betrachtung vorerst 
nicht notwendig.
Die Frage nach der Bedeutung der Melodie führt zwangsläufig an deren Funktion in der 
Musik vorbei und wie schon zuvor erwähnt, war diese durch die Geschichte hindurch 
annähernd gleichgeblieben. Kern der melodischen Entwicklungen der Musikgeschichte 
blieb  jedoch  stets  die  proklamierende  Funktion  der  Melodie,  welche  trotz 
kompositionstheoretischer  Veränderungen  stets  aktuell  blieb.  Melodische  Konstrukte 
waren  an  die  musiktheoretischen  Gegebenheiten  gebunden  und  waren  somit  bloßes 
Ergebnis  eines  künstlerisch  –  kompositorischen  Handwerks.  Diese  Vermutung  kann 
nicht  vollends  entkräftet  werden.  Melodie  ist  zwar  ein,  dem  kompositorischen 
Entwicklungsprozess  vorgelagerte  Idee,  kommt  diese  jedoch  nicht  ohne  das 
musiktheoretische  Basismaterial  musikalischen  Schaffens  zustande.  Es  gilt  nur  die 
Frage zu stellen, inwiefern die Melodie ein eigenständiger, bewusst wahrgenommener 
Teil der Komposition ist, oder ob es sich lediglich, wie schon zuvor angedeutet, um ein 
Endprodukt  der  limitierten  Möglichkeiten  der  jeweilig  zugrundeliegenden 
Musiktheorien handelt.
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Die Theorie, Melodie sei einer aus Stein gemeißelten Skulptur gleich, ist auf den ersten 
Blick  hin  zulässig,  denn  ein  vorhandenes  Regelwerk  ermöglichte  es,  eine 
unverwechselbare  Melodie  aus  einer  Fülle  von  Möglichkeiten  aus  jeweilig  dem 
bestehenden  Tonmaterial  zu  schaffen.  Diese  Vermutung  klingt  plausibel  und 
naheliegend,  da  es  kaum  möglich  erscheint,  ein  Werk  zu  schaffen,  welches  völlig 
außerhalb  der  vorherrschenden  musiktheoretischen  Grundlagen  steht. 
Musikgeschichtliche  Entwicklungen  zeigen  jedoch,  dass  dieser  Versuch  des  Öfteren 
getätigt wurde und dadurch neue Entwicklungen in Bewegung gesetzt wurden. Dieser 
Umstand wiederholte sich einige Male im Laufe der Musikgeschichte, wie zur Zeit der 
aufkommenden Polyphonie oder der durch die Gegenreformation bewirkten Rückkehr 
zur  Einfachheit  in  der  Melodiebildung  und  lässt  den  Schluss  zu,  melodische 
Konstruktionen  bedienen  sich  vielmehr  der  zugrundeliegenden  Musiktheorien  als 
umgekehrt. An dieser Stelle soll jedoch keine qualitative Reihung der Bestandteile der 
Musik vorgenommen werden. Es soll lediglich die gegenseitige Abhängigkeit zwischen 
Melodie,  Harmonik  und  Rhythmik  aufgezeigt  werden.  Im  historischen  Verlauf  ist 
ersichtlich,  dass  zu  keiner  Zeit  ein  einziger  dieser  Teilbereiche  alleine  für  die 
Entwicklung der Musik verantwortlich war.
Vorhergehende  Beobachtungen  über  die  Entwicklung  der  Bedeutung  und  der 
Verwendung der Melodie lassen jedoch einige Schlüsse für die Bedeutung dieser zu. 
War für die frühen Anfänge der Melodie eine unbedingte und strikte Bindung an das 
Wort  und  vor  allem an  die  Reimstruktur  und  den  Rhythmus  gegeben,  verlor  diese 
Bindung über eine gewisse Periode an Bedeutung. Ein stetes Bestreben der Melodie 
sich vom Wort,  dem die Musik bereits vorinterpretierenden Material,  zu trennen, ist 
über die gesamte angeführte Zeitspanne zu beobachten. Mehrfache Bemühungen von 
Komponisten die Melodie von der Last des Wortes zu befreien, um eigene Aussagen zu 
tätigen, wurden jedoch mehrmalig durch traditionsbewusstes Denken und Empfinden 
aufgehalten und gebremst. Dennoch ist dieser Trend durchaus bemerkenswert und für 
das Begreifen der  Melodie von fundamentaler  Bedeutung.  Wird Melodie zumeist  in 
einen  sprachlichen  Zusammenhang  gestellt,  muss  dieser,  aufgrund  mehrfacher 
Bestrebungen  der  Komponisten,  sich  von  einem  zugrundeliegenden  Text  zu 
distanzieren, unbedingt hinterfragt, vor allem jedoch bezweifelt werden. Es sei abermals 
erwähnt, dass Kunstmusik im gesellschaftlichen Umfeld eine Randrolle inne hatte und
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die  weltliche  Unterhaltungsmusik  den  jeweilig  geltenden  Rahmenbedingungen  der 
Konzeption  der  Musik  folgte.  Somit  nahm die  Kunstmusik  in  der  Verwendung  der 
Melodie eine experimentelle und die Entwicklung antreibende Position ein.
Um einen möglichen Trend der Entwicklung der Bedeutung und der Verwendung der 
Melodie  aufzuzeigen,  sei  nun  das  gesellschaftlich  -  musikalische  Alltagsleben  kurz 
ausgeblendet.
Hier sei nochmals auf Aristoxenos von Tarent verwiesen, welcher die Ansicht vertrat, 
Melodie sei ein rein menschliches Phänomen, welches erst im Ohr und im menschlichen 
Geist  Formen  annehme.  Dieser  Gedanke  ist  für  die  weiterführenden  Schlüsse  von 
großer  Bedeutung.  Wird  die  Verwendung  der  Melodie  im  Bereich  der  reinen 
Instrumentalmusik  betrachtet,  wird  diese  Vermutung  bekräftigt,  da  eine 
zugrundeliegende,  verbal  ausformulierte  Aussage  vollkommen  fehlt  und  erst  durch 
Interpretation  generiert  wird.  Im  Zusammenhang  mit  vokalmusikalischen 
Kompositionen, welche stets mehr oder weniger an das Wort gebunden waren, ist dieser 
Gedanke jedoch nicht so leicht zu bestätigen. Doch ist somit die Bedeutung der Melodie 
ersichtlich  geworden.  Melodie,  melodische  Komplexe,  dienten  stets  als  Mittel  der 
Komponisten,  das  Publikum  mit  dem  zugrundeliegenden  Werk  in  Interaktion  zu 
versetzen.  Ob  in  vokal-  oder  instrumentalmusikalischen  Kompositionen,  versuchten 
Komponisten  anhand  der  Melodie  einem  Werk  eine  unverwechselbare  Identität  zu 
verleihen.  Keinesfalls  soll  eine  Diskussion  über  eine  sprachliche  Komponente  der 
Musik angefacht  werden und da diese Thematik bereits  im Zusammenhang mit  den 
Funktionen  der  Melodie  thematisiert  wurden,  kann  eine  abschließende  Theorie  der 
Melodie gefasst werden.
Eine abschließende Formulierung der Melodie ist aufgrund ihres Umfanges und ihrer 
vielfältigen  Bedeutungsmöglichkeit  äußerst  prekär.  Dennoch  lassen  sich  über  die 
Entwicklung  der  Bedeutung  und  der  Verwendung  der  Melodie  klare  Tendenzen 
feststellen. Die Tendenz des mehrmaligen Loslösungsversuches der Melodie vom Wort 
und der Sprache stellt den Kern der Entwicklung der Melodie dar. Die Melodie war 
somit gezielt konzipiert worden, um dem Publikum im gesamten Kunstwerk, ein vom 
Komponisten bewusst angestrebtes Ziel, zu offenbaren. Es ist daher vollkommen
85
obsolet, der Melodie eine geringschätzige Position in der Musik, als reines Ergebnis der 
vorherrschenden kompositorischen Möglichkeiten einzuräumen. Es wäre jedoch auch 
fatal,  der  Melodie  den  Kern  und  die  künstlerische  Maxime  der  musikalischen 
Komposition zuzusprechen.
Da das Publikum Melodie vorrangig als Tonhöhenänderung wahrgenommen hat, besteht 
die  Problematik  in  einer  unterschiedlichen  Wahrnehmung  und  eines  differenten 
Verständnisses zwischen Publikum und Komponisten, was denn Melodie gewesen sei. 
Diese  beiden  Punkte  waren  jedoch  für  die  Entwicklung  der  Bedeutung  und  der 
Verwendung der Melodie essentiell. Die dieser Arbeit zugrundeliegende Fragestellung 
der Entwicklung der Musik zur reinen Kunst und einer einhergehenden Distanzierung 
des hörbaren Musikerlebnisses, kann dadurch zumindest teilweise beantwortet werden.
Während Komponisten die Melodie als informationstragendes Medium, ob nun mit oder 
ohne einen zugrundeliegenden plakativen Text,  verwendeten,  um dadurch dem Werk 
eine unverwechselbare Identität zu geben, diente die Melodie, bezugnehmend auf das 
Publikum, als Orientierungshilfe und noch viel mehr als Auslöser bestimmter Affekte. 
Es konnte jedoch nicht festgestellt werden, dass einer dieser zwei Bereiche während der 
Entwicklung der Bedeutung und der Verwendung der Melodie wegbrach, vielmehr war 
eine verstärkte Scherenbewegung zu erkennen.
Komponisten versuchten immer stärker Melodie als Träger eines bestimmten Subtextes 
zu verwenden, welcher als klangliches Erlebnis dem Publikum begegnete. Im Gegensatz 
dazu  entwickelten  sich  die  Hörgewohnheiten  des  Publikums  hin  zu  einem  reinen 
Genußerlebnis,  welches  keine Konfrontation und Auseinandersetzung mit  dem Werk 
benötigte.
Der für die Musikentwicklung bedeutsame Punkt in der Entwicklung der Melodie ist die 
Wandlung  der  Melodie  in  der  Musikkonzeption  selbst.  Diese  vollzog  sich  von  der 
Textvertonung  über  die  Textmalerei  hin  zu  einer  musikalischen  Interpretation  eines 
Textes bzw. eines Gedankens. Aus Sicht des künstlerischen Prozesses ist die Melodie als 
bloße  Tonhöhenänderung  unbedingt  zu  verneinen.  Die  Melodie  ist  durch  die 
beschriebenen Epochen hindurch, ob nun vokal oder rein instrumental, stets Träger
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einer  vom  Komponisten  musikalisch  ausformulierten  Idee  oder  eines  Gedankens 
gewesen.
Einzig  die  musikalische  Ausdrucksweise  änderte  sich  und  führte  so  zu  einem 
mehrmaligen  Wandel  der  Bedeutung  und  der  Verwendung  der  Melodie  des 
partizipierenden Publikums.
Zusammenfassung
Das  Ziel  dieser  Arbeit  war  der  Versuch,  eine  Definition  der  Melodie  aufgrund 
historischer Entwicklung zu finden. Grund für diese Fragestellung war die Folge einer 
intensiven  Auseinandersetzung  mit  den  Bestandteilen  der  Musik.  Rhythmus  und 
Harmonie galten stets  als  Bestandteil  der Musik und melodische Konstrukte wurden 
lediglich als unauffälliges Nebenprodukt dieser beiden Komponenten angesehen.
Das Hauptaugenmerk wurde  hierbei  auf  die  kulturelle  Entwicklung im Rahmen des 
europäischen Abendland gelegt, um das Gebiet der Melodie kulturell einzuschränken 
und spezifisch für dieses gesondert zu betrachten. Der historische Entwicklungsprozess 
der  Melodie  wurde  anhand  verschiedener  Eckpunkte  der  Musikgeschichte  gewählt, 
welche für die  Bedeutung und die  Verwendung der  Melodie Veränderungen bewirkt 
hatten.
Diese Betrachtung der historischen Entwicklung war die Grundlage dieser Arbeit, um 
dadurch Rückschlüsse auf die Bedeutung und die Verwendung der Melodie bilden zu 
können.  Für  eine  allgemeingültige  Definition  der  Melodie,  als  kompositorischen 
Bestandteil der Musik, muss weiterführend jedoch noch das 20. Jahrhundert in Betracht 
genommen  werden,  um  eine  für  das  europäische  Abendland  gültige  Definition  der 
Melodie geben zu können.
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